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Obwohl erst nach der Unabhängigkeitserklärung der englischen 
Nordamerikakolonien im Jahr 1776 von den Vereinigten Staaten von 
Amerika gesprochen werden kann, geht die vorliegende 
Literaturgeschichte der USA über diesen Zeitraum bewusst hinaus. Nur 
unter Berücksichtigung der älteren literarischen Produktion in den 
nordamerikanischen Gebieten der heutigen USA können Kontinuität 
und Veränderung in ihrer historischen Dimension sinnvoll 
beleuchtet werden. 

Am Beginn dieses Überblicks stehen daher frühe Entdeckungs- 
und Reiseberichte. Obwohl diese Dokumente regional noch relativ 
undifferenziert die Neue Welt als solche ins Zentrum stellen, 
nehmen sie dennoch Grundtendenzen des späteren Amerika- und 
USA-Bilds auf vielfältige Weise vorweg. Mit der nachfolgenden 
Kolonialliteratur an der Ostküste Nordamerikas kristallisieren sich 
dann bereits regionalspezifische Merkmale der späteren US-Literatur 
heraus. Diese Elemente werden in den Texten der frühen Republik 
für die nationale Selbstdefinition gegenüber England 
instrumentalisiert und verhelfen der amerikanischen Literatur in der 
Ära des Transzendentalismus und der American Renaissance im 19. 
Jahrhundert zu einer weitgehend autochthonen Tradition. Wie ein 
roter Faden ziehen sich diese Errungenschaften durch die 
nachfolgenden Epochen des Gilded Age vor der Jahrhundertwende 
bis in den Modernismus des frühen 20. Jahrhunderts. Selbst 
Autorinnen und Autoren nach dem Zweiten Weltkrieg, wie die 
Vertreter der Beatgeneration und des Postmodernismus, greifen 
bewusst auf diese erste eigenständige Literaturtradition der jungen 
USA zurück. Diese national geprägte US-amerikanische Identität, die 
sich in Abgrenzung gegenüber englischen bzw. europäischen 
Einflüssen definierte, wird im ausgehenden 20. Jahrhundert mit 


dem Erstarken von Literaturen ethnischer Minderheiten innerhalb 
der USA radikal in Frage gestellt. 

Die vorliegende Literaturgeschichte versucht, die Literatur der 
USA beginnend mit dem frühneuzeitlichen Amerikabild bis in die 
zeitgenössische literarische Landschaft nachzuzeichnen. Hierzu 
werden literaturgeschichtliche Epochen mit zentralen Autorinnen, 
Werken und Gattungen besprochen. Entsprechend dem Charakter 
der C.H.Beck Wissen Reihe konzentrieren sich die Ausführungen auf 
paradigmatische Beispiele, die größere Entwicklungen oder 
Phänomene jeweiliger Epochen, Gattungen oder 
literatursoziologischer Ansätze verdeutlichen. Ein Anspruch auf 
Vollständigkeit wird hier nicht erhoben. Vielmehr geht es darum, 
einen ersten konzeptionellen Überblick über die literarische 
Textproduktion in den Territorien der heutigen USA aus historischer 
Perspektive zu geben. 

Die abschließenden Arbeiten am Buch wurden am National 
Humanities Center in North Carolina in einem anregenden Umfeld 
wissenschaftlichen Austauschs durchgeführt. Meine Mitarbeiterinnen 
Monika Datterl und Roberta Hofer am Institut für Amerikastudien 
der Universität Innsbruck haben mich bei der Überarbeitung des 
Manuskripts tatkräftig unterstützt. Weitere hilfreiche Anregungen 
verdanke ich Johannes Mahlknecht und Hilde Wolfmeyer. Mein 
größter Dank gilt meiner Frau Bernadette Rangger für die Lektüre 
des Manuskripts sowie für ihre zahlreichen 
Verbesserungsvorschläge. 


Mario Klarer 


I. Entdeckungsberichte 


Der wichtigste kulturpolitische und kulturgeschichtliche Anstoß für 
die Entstehung von Literatur in und über Amerika ist zweifellos die 
Entdeckung der Neuen Welt im 15. und 16. Jahrhundert. Was aber 
auf den ersten Blick als selbstverständlich erscheint, wird bei 
genauerer Betrachtung sehr viel komplexer. Natürlich war die 
Entdeckung Amerikas der Anstoß für literarische Texte, die von 
Amerika handeln oder in Amerika abgefasst wurden. Nur darf 
hierbei nicht übersehen werden, dass Ideen und Bilder von Amerika 
schon lange vor der Entdeckung des neuen Kontinents in der 
europäischen Vorstellungswelt existierten. 

Der Ferne Osten Asiens und der extreme Westen des Atlantiks 
waren bereits in der Antike und im Mittelalter als utopische Räume 
in der Imagination Europas besetzt. Man denke nur an das irdische 
Paradies, das nach jüdisch-christlicher Auffassung in Asien 
angesiedelt ist. Diese Tradition eines paradiesischen Ostens wurde 
im Mittelalter durch fantastische Reiseberichte über den Fernen 
Osten von Marco Polo und John Mandeville noch verstärkt. Parallel 
dazu wurde aber auch der Westen jenseits der bekannten Welt 
bereits in der griechischen Antike als utopisch überzeichneter Ort 
stilisiert. So entwirft Platon im 4. Jahrhundert vor Christus ein Bild 
des utopischen Staates Atlantis, das im Mittelalter in fantastischen 
Reiseberichten wie z.B. von St. Brendan zu wundersamen Inseln im 
Atlantik umgeformt wurde. Das ändert sich mit der 
Entdeckungsreise von Kolumbus. Bekanntlich war der Grund seiner 
Reise die Erkundung eines neuen Seeweges nach Indien, der nicht 
um Afrika herum über das Kap der Guten Hoffnung ostwärts führt, 
sondern über eine nach Westen gerichtete Route. Kolumbus brach 
Richtung Westen auf, um - rund um die Erde - in den Osten zu 
gelangen. Mit dieser Reise in den Fernen Osten über den Westen 


verschmolzen bestehende Vorstellungen über beide 
Himmelsrichtungen im Amerikabild des 15. und 16. Jahrhunderts. 

In dem Moment, in dem Christoph Kolumbus (1451-1506) und 
nachfolgende Entdecker Fuß auf Amerika setzten, waren sie mit 
einem Kontinent voll von Unbekanntem und großteils 
Unerklärlichem konfrontiert. Die großen Lücken im Wissen um 
diese «terra incognita» wurden aber sofort bereitwillig mit 
tradierten utopischen Vorstellungen des Fernen Ostens und Westens 
aufgefüllt. Deshalb wurde bereits in den ersten Berichten des 
Kolumbus Amerika mit dem Goldenen Zeitalter oder dem irdischen 
Paradies gleichgesetzt, das alles für das Leben Notwendige ohne 
menschliches Zutun gleich einem Schlaraffenland hervorbringt. 
Früchte, Bodenschätze und Nahrungsmittel sind in Fülle vorhanden 
und das günstige Klima erlaubt mehrere Ernten im Jahr. Es handelt 
sich hier vor allem um Vorstellungen vom Goldenen Zeitalter, wie 
sie der antike Dichter Ovid in seiner Abfolge der Weltzeitalter 
beschreibt. Der neue Kontinent wurde als eine «nährende Mutter» - 
eine «alma mater» — gesehen, die bereitwillig für die Bewohner 
sorgt. 

Die Bewohner der Neuen Welt werden im Einklang mit der 
paradiesischen Umgebung als edle Wilde gezeichnet, die in 
Harmonie mit Mutter Natur leben. In sehr vielen dieser frühen 
Reiseberichte werden die Ureinwohner Amerikas jedoch nur 
vordergründig edel und positiv dargestellt, denn häufig zeichnen 
sich diese «Edlen Wilden» auch durch grausame kannibalische 
Praktiken aus. Dieser Widerspruch zeigt sich in zahlreichen 
Reiseberichten, aber auch in den frühesten Illustrationen und 
bildlichen Darstellungen der Neuen Welt. 

Bereits die älteste bekannte Darstellung von Indianern in einem 
Holzstich aus dem frühen 16. Jahrhundert zeigt eine Indianerin in 
der Pose einer «nährenden Mutter». Diese Indianerin ist sicher auch 
auf einer allegorischen Ebene zu verstehen. So wie die Mutter ihr 
Kind mit allem Notwendigen versorgt, so versorgt der 
amerikanische Kontinent seine Bewohner mit allem, was für das 
Leben benötigt wird, im Überfluss. Auch spätere Allegorien 
Amerikas bedienen sich ähnlicher visueller Strategien. Ein Stich von 


Theodor Galle aus dem frühen 17. Jahrhundert zeigt den Entdecker 
Amerigo Vespucci neben einer üppigen weiblichen Allegorisierung 
Amerikas, die offensichtlich untätig in einer Hängematte einen 
schlaraffenlandartigen Zustand der Neuen Welt suggeriert. In beiden 
Darstellungen wird Amerika als weibliche Figur mit utopisch- 
paradiesischen Vorstellungen gleichgesetzt. Betrachtet man aber die 
beiden Bilder genauer, so wird dieses Idyll durch grausamen 
Kannibalismus wieder in Frage gestellt. Sowohl im Holzschnitt mit 
der Darstellung von Indianern als auch im späteren Kupferstich mit 
Amerigo Vespucci sehen wir Einwohner, die entweder Menschen 
verzehren oder zum Verzehr vorbereiten. 

Genau dieselben Topoi finden sich auch in zahllosen Texten zur 
Entdeckungsgeschichte. Amerigo Vespucci (1452/54-1512) schrieb 
zum Beispiel von einer Begebenheit auf seiner zweiten Reise im 
frühen 16. Jahrhundert: 


The young man advanced and mingled among the women; they all stood around him, 
and touched and stroked him, wondering greatly at him. At this point a woman came 
down from the hill carrying a big club. When she reached the place where the young 
man was standing, she struck him such a heavy blow from behind that he immediately 
fell to the ground dead. The rest of the women at once seized him and dragged him by the 
feet up the mountain [...] There the women, who had killed the youth before our eyes, 
were now cutting him in pieces, showing us the pieces, roasting them at a large fire [...] 


[1] 


Der junge Mann kam näher und mischte sich unter die Frauen; sie alle standen um ihn 
herum und berührten und streichelten ihn mit großer Verwunderung. In diesem 
Augenblick kam eine Frau den Hügel herunter, die eine große Keule mit sich führte. Als 
sie den Standort des jungen Mannes erreicht hatte, versetzte sie ihm einen so kräftigen 
Schlag von hinten, dass er sofort tot zu Boden fiel. Der Rest der Frauen griff sofort nach 
ihm und zog ihn an den Füßen den Berg hinauf [...] Dort begannen die Frauen, die den 
Jüngling vor unseren Augen getötet hatten, ihn in Stücke zu schneiden, uns diese zu 
zeigen, und sie über einem großen Feuer zu rösten [...][2] 


Ein junger Europäer wird von einer Gruppe Ureinwohnerinnen 
zuerst positiv, fast verführerisch aufgenommen, um dann von ihnen 
erschlagen und verspeist zu werden. Was hat es mit dieser 
Ambivalenz von Utopie auf sich? Einerseits wird Amerika als 
verführerische und Überfluss garantierende weibliche Figur 
stilisiert, andererseits lauert hinter dieser Fassade ein grausames 
Männer verschlingendes Ungeheuer. 


Die Erklärungsmöglichkeiten sind vielfältig. Offensichtlich ist 
aber, dass diese Texte und Visualisierungen des frühen Amerikabilds 
mit «Anziehung» und «Abschreckung» als zwei gegensätzlichen 
Grundprinzipien arbeiten. Man darf nicht vergessen, dass diese 
frühen Texte und Bilder vor allem Werbefunktionen erfüllten. 
Einmal sollten die Auftraggeber zu neuen Investitionen für weitere 
Erkundungsfahrten bewogen, aber auch potentielle Siedler als 
Kolonisten angeworben werden. Auf jeden Fall sollte das entdeckte 
Land im bestmöglichen Licht erscheinen. Was eignet sich hierzu 
besser als utopisch Überzeichnetes. Gleichzeitig durfte das neu 
entdeckte Territorium aber nicht nur perfekt und ideal dargestellt 
werden. Schließlich wollte man ja eine — unter Umständen auch 
gewaltsame - Inbesitznahme durch die Europäer propagieren. 
Grausame Kannibalen eignen sich besser als unumgängliche Opfer 
einer Kolonisationspolitik als die ausschließlich wohlwollenden, 
edlen Wilden eines Goldenen Zeitalters. 

Diese Ambivalenz des Utopischen und des Kannibalistischen 
zeichnet vor allem das frühe Amerikabild in der europäischen 
Imagination aus. Gerade im späten 15. und im frühen 16. 
Jahrhundert wurde in der europäischen Wahrnehmung der Neuen 
Welt nicht regional unterschieden. Die mit Hilfe der neuen Technik 
des Buchdrucks flächendeckend über Europa verbreiteten Berichte 
aus Mittelamerika, Südamerika oder den Territorien der heutigen 
USA verschmolzen im Bewusstsein der Leser zu einem relativ 
undifferenzierten Bild der Neuen Welt. Seine Grundbestandteile von 
irdischem Paradies und unkontrollierbarer Wildnis blieben aber 
auch in den folgenden Jahrhunderten mit den unterschiedlichen 
nationalen Identitäten in Nord- und Südamerika verbunden. So ist es 
nicht verwunderlich, dass sich auch die Literatur- und 
Kulturgeschichte der USA bis heute im Spannungsfeld von Paradies 
und Wildnis bewegt. 

Die frühesten Entdeckungen und die damit einhergehende 
Kolonisierung gelangen vor allem spanischen oder unter spanischer 
Flagge agierenden Seefahrern, wobei die Reisen von Kolumbus und 
Vespucci die Karibik und Südamerika in den Wahrnehmungsbereich 
der Europäer rückten. Mit der folgenden Eroberung des 


mexikanischen Aztekenreiches (1519) durch Hernän Cortes und der 
Zerstörung des Inkareiches in Peru (1533) durch Francisco Pizarro 
konnte Spanien seine Einflusssphäre in Mittel- und Südamerika für 
Generationen sichern. 

Auch die südlichen Regionen des nordamerikanischen Kontinents 
wurden von spanischen Entdeckern besucht. Alvar Nürfiez Cabeza de 
Vaca (ca. 1490-ca. 1557) erkundete in den Jahren 1528 bis 1536 zu 
Fuß die Gebiete des heutigen Texas, New Mexikos und Arizonas. Als 
einzige Überlebende einer Gruppe von 300 Männern machten sich 
de Vaca und drei Gefährten von der Mississippimündung auf dem 
Landweg in Richtung Mexiko auf. Unter unglaublichen Strapazen 
und Entsagungen, teilweise in mehrjähriger Gefangenschaft als 
Sklaven von Indianern, gelang es der Gruppe schließlich nach acht 
Jahren Mexiko City und damit eine spanische Siedlung zu erreichen. 
De Vacas Bericht über seine Erlebnisse wurde 1542 unter dem Titel 
La Relaciön publiziert und ist einer der frühesten Berichte über die 
südlichen Territorien der USA. Hernando de Soto (1496 od. 1500- 
1542) erkundete - jedoch in einer groß angelegten Expedition mit 
über 600 Soldaten — das Gebiet von Florida und der Golfküste, 
wobei im Verlauf der vierjährigen Reise (1539-1542), die von der 
vergeblichen Suche nach Gold und Schätzen getrieben war, zahllose 
Eingeborene getötet wurden. 

Auf der Suche nach den sieben sagenhaften goldenen Städten von 
Cibola zog 1539 Francisco Väsquez de Coronado (1510-1554) mit 
einem Tross von 350 Soldaten, einigen hundert Indianern und 
Sklaven von Mexiko über Arizona, New Mexiko, Texas und 
Oklahoma bis in das Gebiet des heutigen Kansas. Splittergruppen 
seiner Männer erreichten sogar den Grand Canyon und kamen mit 
den Puebloindianerstämmen der Hopis und Zunis in Kontakt. 
Natürlich blieb die Suche nach den Schätzen der sagenhaften 
goldenen Städte erfolglos. 

Aber nicht nur spanische Auftraggeber und Seefahrer zeichnen für 
die Entdeckungen des neuen Kontinents verantwortlich. Bereits 
wenige Jahre nach der ersten Reise des Kolumbus beauftragte König 
Heinrich VII. von England den Italiener John Cabot (ca. 1450-1498) 
1497 mit Erkundungsfahrten im hohen Norden Amerikas, in denen 


dieser Neufundland, Labrador und Gebiete Neuenglands erreichte - 
diese jedoch für China hielt. Wie Kolumbus ein halbes Jahrzehnt vor 
ihm versuchte Cabot Asien zu erreichen - diesmal jedoch auf einer 
weiter nördlichen und daher kürzeren Route. 

In französischem Auftrag suchte 1524 Giovanni da Verrazano 
(1485-1528) eine nordwestliche Passage nach Asien und erkundete 
dabei die Ostküste Nordamerikas zwischen Florida und 
Neufundland. Er befuhr auch die New York Bay sowie den Unterlauf 
des Hudsons und glaubte, eine Verbindung zum Pazifik gefunden zu 
haben, was für ein ganzes Jahrhundert die Kartografie Amerikas 
beeinflusste. Amerika wurde als schmaler Kontinent dargestellt, der 
aus zwei durch eine Meerenge getrennte Landmassen besteht. 

Der Norden des Kontinents bzw. das heutige Kanada wurde 
ebenfalls vor allem von französischen Entdeckern erkundet. 1534 
erforschte Jacques Cartier (1491-1557) Neufundland, befuhr den St. 
Lorenz Strom und gab Montreal seinen Namen. Seine 
Erkundungsreisen setzte Samuel de Champlain (1567-1635) am 
Beginn des 17. Jahrhunderts fort. 1608 gründete er die Stadt 
Quebec als Hauptstadt der Kolonie Neu-Frankreich und entdeckte 
unter anderem den nach ihm benannten Lake Champlain in Vermont 
sowie den Lake Huron. 

Samuel de Champlains Entdeckungsreisen, die ihn mehr als ein 
Dutzend Mal den Atlantik überqueren ließen, dokumentieren auf 
einzigartige Weise die Lebensumstände einer Reihe von 
Indianerstämmen Nordamerikas. Champlains enge Zusammenarbeit 
mit den Huronindianern verwickelte ihn und seine Männer 
unweigerlich in die innerindianischen Konflikte zwischen Huronen 
und Irokesen. Die zahlreichen Publikationen seiner Erlebnisse und 
Beobachtungen zählen zu den bedeutendsten Dokumenten 
nordamerikanischer Verhältnisse vor bzw. am Beginn europäischer 
Kolonialpolitik. Seine Berichte geben aber nicht nur tiefe Einblicke 
in die Regionen des heutigen Kanada, sondern zeichnen auch ein 
detailliertes Bild der Indianerstämme in den Küstenregionen der 
heutigen USA, bevor sie von englischen Kolonisten besiedelt 
wurden. 


Anhand von Champlains Berichten lässt sich auch ein großer 
Unterschied in der Kolonialpolitik Englands und Frankreichs 
erkennen. Während Frankreich in der Frühphase seiner 
Amerikaaktivitäten vor allem am Pelzhandel interessiert war, 
versuchte England - wie das Beispiel Virginia zeigen wird - 
permanente Niederlassungen auf agrarischer Basis zu forcieren. 
Unweigerlich kam es dadurch zu gegensätzlichen 
Beziehungsmustern im Umgang mit den Ureinwohnern: Die 
französischen Pelzhändler waren auf die Zusammenarbeit mit den 
Indianern als Wirtschaftspartner angewiesen, die englischen Siedler 
hingegen traten in Konflikt mit den in den jeweiligen Gebieten 
ansässigen Indianerstämmen. 

Obwohl England bereits unter Heinrich VII. am Ende des 15. 
Jahrhunderts an der Erkundung der Neuen Welt teilgenommen 
hatte, wurde die englische Amerikapolitik erst im späten 16. 
Jahrhundert unter Elizabeth I. wieder aufgenommen. Unter ihrer 
Regentschaft ging die Suche nach einer Nordwestpassage weiter. 
Zwischen 1576 und 1578 unternahm der englische Seefahrer Martin 
Frobisher (ca. 1535-1594) mehrere Reisen in den Norden Amerikas. 
Die Zeichnungen seines Begleiters John White (ca. 1540-ca. 1593) 
dienten als Vorlage für Drucke, die wiederum die Vorstellung von 
nordamerikanischen Indianern auf lange Zeit prägten. 


II. Kolonialliteratur 


In der zweiten Hälfte des 16. Jahrhunderts kam es neben 
Erkundungsfahrten auch zu den ersten Kolonisationsversuchen auf 
dem Gebiet der heutigen USA. Hierzu gehört die Gründung der 
Kolonie Roanoke durch Sir Walter Raleigh (ca. 1554-1618) im Jahr 
1584. Legitimiert durch die «Virginia Charter», die ihm von Königin 
Elizabeth I. übertragen wurde, versuchte Raleigh mit dieser ersten 
Siedlung in Virginia den Grundstein für eine Kolonisation der 
Ostküste Nordamerikas zu legen. Unterstützt wurde dieses 
Unterfangen durch eine Beschreibung des Landes, die Raleighs 
Gefährte Thomas Harriot (ca. 1560-1621) unter dem Titel Brief and 
True Report of the New-Found Land of Virginia (1588) publizierte. Es 
handelt sich hierbei um eine Art Propagandatext, der potentielle 
Siedler anziehen und von den Vorzügen der Kolonie überzeugen 
sollte. Harriot ergeht sich dabei in der Aufzählung langer Listen von 
Rohstoffen und Feldfrüchten, die den Reichtum des Landes 
dokumentieren sollen. Auch hier dienen John Whites Zeichnungen 
von Indianern und indianischer Lebensweise als Vorlage für die 
reiche Bebilderung von Harriots Text. Hauptziel dieses Buches war, 
die Fruchtbarkeit und die reichen Bodenschätze des Landes 
möglichst glaubwürdig und verlockend zu suggerieren. 

Bereits das Titelblatt von Harriots Buch mit einer Darstellung des 
Garten Eden stellt Virginia mit dem irdischen Paradies gleich. Im 
weiteren Verlauf werden die Indianer der Region mit ihren 
Tätowierungen als «Edle Wilde» stilisiert und mit den Ureinwohnern 
Britanniens verglichen. Harriot argumentiert, dass Amerika sich 
Ende des 16. Jahrhunderts in einem ähnlichen Stadium befände wie 
England zur Zeit der römischen Eroberung vor mehr als 1500 
Jahren. Damals war Britannien mit wilden Pikten bevölkert, die 
ihre Körper ähnlich wie die Indianer bemalten. Jetzt aber zähle 
England zu den zivilisiertesten und mächtigsten Nationen. Amerika 


-— so Harriots Analogieschluss — werde eine ähnlich erfolgreiche 
Zukunft vor sich haben wie das antike Britannien. Wer jetzt 
investiere, werde reiche Früchte ernten können. 

Paradoxerweise erfüllten sich die Erwartungen an diese erste 
britische Kolonie in Amerika vorerst in keiner Weise. Roanoke ging 
als «lost colony» in die Geschichte ein. Schlechte Führungsqualität 
der Kommandanten und undiplomatischer bis feindseliger Umgang 
mit den dort ansässigen Indianern erschwerten eine dauerhafte 
Besiedlung. Ein Großteil der Siedler wurde schließlich von Sir 
Francis Drake gerettet. Von der Handvoll Männer, die zum Schutz 
der Anlage zurückgelassen worden war, fand sich zwei Jahre später 
keine Spur. Trotz dieser Rückschläge ging Harriots Text 1588 in 
Druck und wurde zu einem der einflussreichsten frühen englischen 
Berichte über die Neue Welt. 

Nach dem desaströsen Ausgang des ersten 
Kolonisationsexperiments in Roanoke trat England im frühen 17. 
Jahrhundert abermals auf dem nordamerikanischen Kontinent in 
Erscheinung. In dem neuerlichen Versuch, Fuß zu fassen, wurde nun 
ein anderes Modell angewandt. Anstelle einer ausgewählten Person, 
der wie Walter Raleigh alle Rechte an einem Gebiet als Patent 
übertragen wurden, setzte man jetzt auf eine größere Gruppe von 
Investoren. König James I. teilte die Küstenstreifen zwischen 
Kanada und Florida in zwei Regionen und übertrug die Rechte an 
kooperierende Investorengruppen, die unter der Schirmherrschaft 
der sogenannten Virginia Company operierten. 

In dieser neuen Phase trat der legendäre Captain John Smith (ca. 
1580-1631) auf die Bühne der englischen Kolonialpolitik. Er hatte 
als Freiwilliger in der niederländischen Armee gedient, war später 
Soldat der Habsburger im Kampf gegen die Türken gewesen und als 
Sklave in türkische Gefangenschaft geraten. Nach der Ermordung 
seines Herrn war er über Russland und Polen nach England 
geflohen. Diese Erfahrungen haben sicherlich dazu beigetragen, dass 
Smith 1607 als Teilnehmer für eine Expedition nach Virginia 
ausgewählt wurde. Sein unkontrollierbares Temperament wurde 
ihm aber bereits auf der Überfahrt fast zum Verhängnis. Er wurde 
der Meuterei bezichtigt und entging der bevorstehenden Exekution 


in Virginia nur durch den Umstand, dass er in einem geheimen 
Schreiben als einer der Ratsmänner geführt wurde. Erst nach der 
Ankunft in Virginia wurde der Brief mit der Liste der «Council 
Members» geöffnet. Eine so wichtige Person konnte nicht exekutiert 
werden. Im Gegenteil, in der Folge wurde Smith sogar zum 
Gouverneur der Kolonie gewählt. Besonders sein Einfallsreichtum 
und sein Verhandlungsgeschick, Nahrungsmittel von den 
einheimischen Indianerstämmen zu erhalten, trugen zu seinem 
politischen Aufstieg in der Kolonie bei. 

Diese 1607 am James River in Virginia gegründete Kolonie mit 
dem Namen Jamestown wurde zur ersten dauerhaft besiedelten 
englischen Kolonie Nordamerikas. Bereits in den ersten Monaten der 
Siedlungsaktivitäten wurden Erkundungsreisen der Umgebung unter 
der Leitung von John Smith unternommen, die kriegerische 
Konflikte mit den dort ansässigen Indianern zur Folge hatten. Eine 
dieser Auseinandersetzungen, die scheinbar zur Gefangennahme 
John Smiths geführt hat, ging als «Pocahontas Mythos» in die 
amerikanische Geschichte ein. 

John Smith berichtet in einer kurzen Passage seiner General 
History of Virginia, New-England, and the Summer Isles (1624), dass 
nach seiner Gefangennahme durch die Indianer ein Todesurteil über 
ihn ausgesprochen worden war. 


[...] along consultation was held, but the conclusion was, two great stones were brought 
before Powhatan [the chieftain]: then as many as could laid hands on him [John Smith], 
dragged him to them, and thereon laid his head, and being ready with their clubs, to beat 
out his brains, Pocahontas, the King’s dearest daughter, when no entreaty could prevail, 
got his head in her arms, and laid her own upon his to save him from death [...][3] 


[...] eine lange Beratung wurde abgehalten, doch das Ergebnis war, dass zwei riesige 
Steine vor Powhatan [den Häuptling] geschleppt wurden; dann legten so viele wie nur 
irgend möglich Hand an ihn [John Smith], zogen ihn zu den Steinen und legten seinen 
Kopf darauf, bereit, ihm mit ihren Keulen das Gehirn herauszuschlagen, als Pocahontas, 
die liebste Tochter des Stammesfürsten, als kein Flehen mehr nützte, seinen Kopf in ihre 
Arme nahm und den ihren darüber legte, um ihn vor dem Tod zu bewahren [...][4] 


Diese kurze Episode, die ausschließlich in Smiths General History 
erwähnt wird, beflügelte die Imagination nachfolgender 
Generationen auf vielfältige Weise. Wieder sind die beiden 


gegensätzlichen Pole des frühen Amerikabildes in der europäischen 
Vorstellungswelt am Werk: einerseits verkörpern die Ureinwohner 
Amerikas Gewalt und todbringende Gefahr; andererseits geht von 
denselben Akteuren wohlwollende, fast erotisierende Zuwendung 
aus. Tod und Rettung, Abscheu und Zuneigung gehen ineinander 
über. In den folgenden Jahrhunderten wurde Pocahontas zum 
Inbegriff der «Edlen Wilden». 

Einige Jahre zuvor hatte Michel de Montaigne (1533-1592) in 
seinem Essay Des Cannibales (1580) die Ureinwohner der Neuen 
Welt als «Edle Wilde» charakterisiert, die in Harmonie mit ihrer 
Umwelt stehen. Pocahontas wird zu einer weiblichen Version dieses 
Mythos, wobei zudem noch erotisierende, unschuldige Weiblichkeit, 
die in der Vorstellung von Amerika latent herrscht, auf eine 
konkrete Person projiziert wird. So wie Captain Smith Wange an 
Wange mit der schönen Prinzessin Pocahontas dem Tod ins Auge 
sieht, so werden sich Generationen von nachfolgenden Abenteurern 
die Interaktion mit der amerikanischen frontier vorstellen — nämlich 
als erotisierende Gefahr. Es bleibt eines der ungeklärten Rätsel der 
amerikanischen Kolonialgeschichte, ob diese Begebenheit mit 
Pocahontas den historischen Tatsachen entspricht. Unbestritten 
bleibt aber der Einfluss, den diese kurze Passage aus Smiths General 
History auf das Amerikabild ausgeübt hat. 

Captain John Smith war aber nicht nur Gefahren ausgesetzt, die 
von den Indianern ausgingen. Immer wieder flammten die 
unterschwelligen Konflikte mit den Kolonisten in Jamestown auf. So 
wurde er wegen des Verlustes zweier Gefährten erneut zum Tode 
verurteilt, entging diesem nur durch Zufall und fiel fast einem 
Bombenanschlag zum Opfer. Smith musste sich schließlich gegen 
seinen Willen aus der Kolonie zurückziehen, die er so entscheidend 
mitgestaltet hatte, und kehrte nach England zurück. Dort verfasste 
er mehrere geographische Werke über die Gebiete des heutigen 
Neuenglands und Virginias. Seine Dienste bot John Smith auch den 
Puritanern an, die 1620 auf der Mayflower die Küste des heutigen 
Massachusetts erreichten. Trotz seiner exzellenten Kenntnisse und 
seiner Amerikaerfahrung lehnten die Pilgerväter Smiths Angebot ab 
und vertrauten vielmehr seinen Publikationen über Amerika. Seine 


Werke erschienen wohl weniger problematisch als seine kontroverse 
Persönlichkeit. 

1607 verließen die sogenannten Separatisten — so wurden jene 
mit der Church of England nicht konformen Gruppen unter den 
Puritanern bezeichnet — England, um sich vorübergehend in Leiden 
niederzulassen. Von den Niederlanden aus bemühten sich die 
Puritaner um eine Siedlungserlaubnis in Virginia, die sie schließlich 
durch das Patent der Londoner Virginia Company erhielten. Unter 
der Führung William Bradfords (1590-1657) erreichten an die 
hundert Puritaner Plymouth im Gebiet des heutigen Massachusetts. 
Aufgrund schlechter Wetterverhältnisse war die Mayflower nördlich 
des ihnen zugewiesenen Territoriums außerhalb der Jurisdiktion der 
Virginia Company gelandet. Diese Rechtsunsicherheit brachte 
jedoch auch einen gewissen Grad an Unabhängigkeit gegenüber der 
Krone mit sich, was die Siedler dazu veranlasste, sich im 
sogenannten Mayflower Compact (1620) auf eine Art Verfassung zu 
einigen, die sie «Civil Body Politic» nennen. Dieser Keim von 
Selbstorganisation wird als Ausgangspunkt des amerikanischen 
demokratischen Selbstverständnisses gesehen. Die Unterzeichnenden 
schließen sich zusammen, «for our better ordering and preservation 
[...] to [...] constitute [...] such just and equal Laws, Ordinances, 
Acts, Constitutions, and Offices [...] for the general good of the 
Colony»[5]. Bradford begründet den «Mayflower Compact» mit dem 
rechtsfreien Raum -— «liberty» - außerhalb der Jurisdiktion der 
Virginia Company, in welchem niemand Befugnisse über die 
Pilgerväter geltend machen kann: «for none had power to command 
them»[6]. 

Die beste Quelle für die Plymouth Colony - die auch den Text des 
«Mayflower Compact» überliefert — stellen die Aufzeichnungen 
William Bradfords Of Plymouth Plantation dar, welche die Abfahrt 
der Puritaner aus England, das mehrjährige Intermezzo in Leiden 
sowie die Entwicklung der Kolonie bis ins Jahr 1647 zum Inhalt 
haben. Bradfords Manuskript galt für lange Zeit als verloren, 
tauchte aber Mitte des 19. Jahrhunderts in einer Bibliothek wieder 
auf und wurde 1856 erstmals gedruckt. 


Die fundamentalistische Ausrichtung des amerikanischen 
Puritanismus prägte über die Plymouth Colony und Neuengland 
hinaus maßgeblich die kulturgeschichtliche Entwicklung 
Nordamerikas bzw. der späteren USA als Ganzes. In Anlehnung an 
die Schriften des Genfer Reformators Johannes Calvin stand das 
Prinzip der «manifest destiny», der göttlichen Vorherbestimmung, 
im Zentrum puritanischer Weltsicht. Gemäß dieser Auffassung hat 
Gott vorherbestimmt, ob ein Mensch erlöst werden wird. Das 
bedeutet, dass die Taten eines Menschen keinen direkten Einfluss 
auf die Erlösung haben, da Gott dies bereits von vornherein 
festgelegt hat. Dadurch wurde eine gesellschaftspolitische Dynamik 
erzeugt, die zwischen erwählten und nicht erwählten Personen 
unterschied. 

Gemeindemitglieder, die sich diesen rigiden Auffassungen nicht 
gänzlich verschrieben, wurden aus der Kongregation 
ausgeschlossen. So wurde z.B. Roger Williams (1603-1683) aus der 
Plymouth Colony verbannt, weil er für eine stärkere Trennung von 
Kirche und Staat in der Kolonie eintrat. Er verschaffte sich in Folge 
durch eine Reihe von Pamphleten Gehör für seine Ansichten. 
Erwähnenswert ist auch Williams’ A Key into the Language of America 
(1643), in der er sich für den Schutz der Indianer in Providence 
einsetzt, wo er nach seiner Verbannung versuchte, eine Kolonie zu 
gründen. Es gilt als eines der ältesten linguistischen Dokumente zu 
Indianersprachen. 

Ebenfalls aufgrund nicht konformer Auffassungen wurde Anne 
Hutchinson (1591-1643) in den 1630er Jahren aus der Plymouth 
Colony verbannt. Hutchinson, die für ihre Intelligenz bekannt war, 
vertrat die Meinung, dass für die Bekehrung eines Menschen 
ausschließlich das innere Wirken des Heiligen Geistes 
verantwortlich sei. Damit geriet sie in Konflikt mit der 
puritanischen Auffassung, die der Gemeinde für die Bekehrung zum 
wahren Glauben besondere Bedeutung zumaß. Der Fall wurde auf 
einer Synode behandelt. Als Hutchinson nicht zur Widerrufung ihrer 
Ansichten bereit war, wurde sie exkommuniziert und ins Exil 
getrieben, wo sie und ihre Familie in der Folge von Indianern 
getötet wurden. 


Ungewolltes Zusammentreffen mit den amerikanischen 
Ureinwohnern spielte auch im Leben von Mary Rowlandson (ca. 
1637-1711) eine große Rolle. Als Erwachsene von Indianern 
entführt, publizierte sie später ihre Erfahrungen in der 
Gefangenschaft in A True History of the Captivity and Restauration of 
Mrs. Mary Rowlandson (1682). Ihr Bericht wurde der erste Bestseller 
in Nordamerika und diente als Vorbild für eine Vielzahl von frontier- 
Erzählungen, welche die Ureinwohner als drohende Gefahr den 
europäischen Siedler gegenüberstellen. 

Wie sehr die Puritaner ihre religiösen Ideen und ihren Lebensstil 
gegenüber Andersdenkenden verteidigten, zeigt sich auch in der 
Auseinandersetzung mit Thomas Morton (ca. 1579-1647). Im Jahr 
1625 ließ sich Morton mit einigen seiner Leute nahe dem 
puritanischen Plymouth nieder. Vom Merry Mount aus, so nannte 
Morton seine Siedlung, trat er bald in Geschäftsbeziehungen mit den 
Indianern, die er mit Rum und Waffen im Tausch gegen Felle 
versorgte. William Bradford nennt ihn «lord of misrule»[7], der eine 
«school of Atheism»[8] betreibe. Als Morton zu allem Überdruss 
auch noch einen Maibaum aufstellen ließ, um den Auszug des 
Winters zu feiern, sahen sich die Puritaner gezwungen 
einzuschreiten. Morton wurde bezichtigt sich bacchantischen Riten 
hinzugeben, verhaftet und nach England zurückgeschickt. Er ließ 
sich dadurch aber nicht beirren und kehrte ein Jahr später nach 
Amerika zurück. Als Grund für eine neuerliche Verhaftung wurden 
seine Waffengeschäfte mit den Indianern ins Feld geführt. Diesmal 
wurde auch sein Anwesen von den Puritanern niedergebrannt. 

Von England aus versuchte Morton vergebens, einflussreiche 
Personen davon zu überzeugen, dass die Puritaner Neuenglands zu 
viel Macht für sich beanspruchten und damit Kirche und Krone 
betrogen. Seine Rechtfertigungen gegenüber den Puritanern wurden 
1637 als New English Canaan publiziert und stellen eine wichtige 
Gegendarstellung der frühen Geschichte Neuenglands aus nicht- 
puritanischer Perspektive dar. Thomas Mortons Konflikt mit der 
puritanischen Obrigkeit inspirierte noch 1836 Nathaniel Hawthorne 
zu seiner Kurzgeschichte «The Maypole of Merry Mount», die sich 


kritisch mit der puritanischen Verfolgung Andersdenkender und 
scheinbar «Nicht-Erwählter» auseinandersetzt. 

Das calvinistische Prinzip der Prädestination, d.h. der 
Vorherbestimmung durch Gott, charakterisiert auch das puritanische 
Selbstverständnis als von Gott auserkorene Musterkolonie. Diese 
Vorstellung einer von Gott auserwählten Nation dominiert bis heute 
das Selbstbild der USA und wird immer noch dazu verwendet, 
außenpolitische Schritte zu legitimieren. Trotz dieser teilweise 
repressiven Tendenzen, die zur Ausgrenzung Andersdenkender 
führten, zeichnete sich der amerikanische Puritanismus durch seine 
besondere Form der Kirchenorganisation als Keimzelle 
amerikanischen Demokratieverständnisses aus. Die 
Selbstorganisation von unabhängigen Gemeinden (congregations), 
die sich durch einen schriftlichen Bund (covenant) zu einer lokalen 
Kirche (church) unter einem Priester (minister) zusammenschließen, 
ist Ausdruck eines tiefen demokratischen Selbstbewusstseins. 

Welchen großen Einfluss der Puritanismus bzw. die 
protestantische Religion an sich für die soziokulturelle und 
sozioöokonomische Entwicklung der USA hatte, versuchte der 
deutsche Soziologe Max Weber am Beginn des 20. Jahrhunderts 
nachzuzeichnen. In seiner bahnbrechenden Schrift Die protestantische 
Ethik und der «Geis des Kapitalismus (1904) analysiert Weber die 
Luther’sche Auffassung einer gottgegebenen Begabung und Aufgabe 
eines jeden Menschen parallel zur calvinistischen 
Prädestinationsauffassung. Da sich für die Protestanten das 
Auserwähltsein eines Menschen im materiellen Erfolg manifestiert, 
besteht nach Weber in protestantischen Ländern wie den USA ein 
inhärentes Streben nach finanziellem Wohlstand. Diese durch die 


Prädestinationslehre legitimierte Erfolgsorientierung des 
Individuums erzeugt -— so Max Weber - eine kapitalistische 
Grundtendenz in Ländern mit hohen protestantischen 
Bevölkerungsanteilen. 


Neben der Plymouth Colony der Pilgerväter entwickelte sich auch 
die Massachusetts Bay Colony, die 1630 von ca. 700 großteils 
religiös motivierten Siedlern gegründet wurde. Der spätere 
Gouverneur John Winthrop (1588-1649) umreißt bereits auf der 


Überfahrt in seinem predigtähnlichen Pamphlet A Model of Christian 
Charity die Ideale für die zu gründende Kolonie, die als harmonische 
und vorbildliche christliche Gemeinschaft beispielhaft sein soll, die 
berühmte «Stadt auf dem Hügel»: «For we must consider that we 
shall be as a City upon a Hill, the eyes of all people are upon us.»[9] 
Winthrop bezieht sich hier auf die bekannte Stelle im 
Matthäusevangelium (Mt. 5,14), in dem der Gläubige als eine Stadt 
auf der Anhöhe bezeichnet wird, und verleiht damit dem 
Amerikaprojekt der Puritaner eine biblische Dimension der 
Auserwählung und Vorbildwirkung. Winthrops Model ist ein frühes 
typisches Beispiel für die homiletische Prosa, diejenige 
Predigtliteratur, die das weitere koloniale, puritanische Zeitalter 
Nordamerikas sehr stark geprägt hat. Neben dieser Predigtliteratur 
zählen Tagebücher bzw. «Journals» einflussreicher Kolonisten zu 
den wichtigsten Überlieferungen literarischer Produktion in 
Neuengland. So finden wir im Journal of John Winthrop (1630- 
1649), das in tagebuchartigen Einträgen die Entwicklung der jungen 
Kolonie dokumentiert und kommentiert, z.B. Berichte über die 
Auseinandersetzungen mit Roger Williams und Anne Hutchinson. 

Wichtige Proponenten der puritanischen Idee in Neuengland 
waren drei Generationen der Familie Mather. Richard Mather (1596- 
1669) war einer der Gründerväter der Massachusetts Bay Colony. 
Bereits in England wurde er vom Bischof der Anglikanischen Kirche 
aufgrund seiner unkonventionellen religiösen Ansichten seines 
Amtes als Priester enthoben. Aus diesem Grund wanderte Richard 
Mather 1635 nach Amerika aus und wurde zum einflussreichsten 
Priester der neu gegründeten Massachusetts Bay Colony. Viele 
Details seines Lebens können wir seinem Journal entnehmen. Neben 
Übersetzungen der Psalmen in seinem Bay Psalm Book (1640) 
engagierte er sich in innerkirchlichen Disputen über die Frage des 
Rechts der Kindertaufe. Gerade in der Frage, ob Kinder von nicht 
zur Kommunion zugelassenen Kongregationsmitgliedern die Taufe 
empfangen dürfen, vertrat hingegen sein Sohn Increase Mather eine 
gegensätzliche, viel liberalere Position. 

Increase Mather (1639-1723) studierte in Harvard und Europa und 
war während des puritanischen Interregnums (1649-1660) als 


Prediger in England tätig. Infolge der Restauration der Monarchie 
musste er jedoch das Land verlassen und nach Amerika 
zurückkehren. In Massachusetts wurde er schließlich Präsident der 
neugegründeten Harvard University und äußerte sich in einer Reihe 
von Schriften zu politischen Aspekten der Kolonie. In diesen Texten, 
wie auch in seinen naturwissenschaftlichen Schriften, stand stets der 
Lobpreis göttlicher Schöpfung im Vordergrund. Besonders auffällig 
wird diese Logik in seinen Traktaten über Kometen, aber auch in 
seinen Abhandlungen zum Krieg gegen die Indianer, den er als 
Allegorie eines Kampfes zwischen Indianern als Mächten des Teufels 
und den weißen Siedlern als Repräsentanten des Guten deutet. 

Auch Cotton Mather (1663-1728), der Sohn von Increase und 
Enkel von Richard Mather, vertrat in dritter Generation diese 
dualistische Weltsicht in seinen Werken. In The Wonders of the 
Invisible World (1693) impliziert Cotton Mather dieses puritanische 
Sendungsbewusstsein, wenn er schreibt: «The New-Englanders are a 
People of God settled in those, which were once the Devil’s 
Territories.»[10] In seinem Hauptwerk Magnalia Christi Americana 
(1702), einer Geschichte Neuenglands, werden die Taten der Siedler 
als Krieg Gottes gegen Ureinwohner und Andersgläubige bezeichnet. 
Cotton Mather äußert sich auch ausführlich über die Hexenprozesse 
von Salem - eine düstere Episode der frühen Geschichte 
Neuenglands —- in deren Rahmen mehrere Personen der Hexerei 
angeklagt und vierzehn Frauen und fünf Männer zum Tod durch den 
Strang verurteilt wurden. 

Cotton Mather war selbst an den Gerichtsverhandlungen nicht 
aktiv beteiligt, sprach sich aber nicht dezidiert gegen die 
Verurteilungen aus. Sein Vater Increase bezieht in Traktaten zu den 
Hexenprozessen kritisch Stellung, wobei er die Urteilsfindung mit 
Hilfe der sogenannten spectral evidence in Frage stellt. Hierbei wird 
die Tatsache, dass eine Person als Geist («specter») jemandem in 
einem Traum oder einer Vision als Hexe erschienen ist, als Beweis 
für deren Hexenhaftigkeit herangezogen. So beschreibt Cotton 
Mather dieses Phänomen anhand von Martha Carrier, die angeblich 
schreckliche Hexereien begangen und physische Gewalt auf andere 
Personen ausgeübt hatte: «...Martha Carrier, or her Shape, that 


grievousliy tormented them, by Biting, Pricking, Pinching or 
Choaking of them.»[11] («...Martha Carrier, oder zumindest ihre 
Gestalt, die sie schmerzlich quälte, indem sie sie biss, auf sie 
einstach, sie zwickte oder sie würgte.»)[12] 

Wenige Jahre nach den Verurteilungen und Exekutionen wurden 
diese Geschehnisse generell als Irrwege erachtet. Wie sehr aber die 
Hexenprozesse von Salem im kollektiven Gedächtnis der USA 
verankert sind, zeigt z.B. Arthur Millers Theaterstück The Crucible, 
das 1953 die Kommunistenverfolgungen von Senator Joseph 
McCarthy über die Hexenverfolgungen des späten 17. Jahrhunderts 
thematisiert. 

Als erste Autorin auf dem nordamerikanischen Kontinent, die 
literarische Texte im engeren Sinn erzeugt, gilt Anne Bradstreet (ca. 
1612-1672). Die Ehefrau des späteren Gouverneurs der 
Massachusetts Bay Colony und Mutter von acht Kindern 
verarbeitete in ihren Gedichten ihre alltäglichen Erfahrungen. 
Aufgrund ihrer guten Erziehung, die sie als Tochter eines 
wohlhabenden Verwalters im aristokratischen England genossen 
hatte, gelang es Bradstreet, elisabethanische Iyrische Formen von 
Spenser und Sidney mit ihrer kolonialen Erlebniswelt zu 
verknüpfen. Die Gedichtsammlung The Tenth Muse lately sprung up in 
America wurde ohne ihr Wissen 1650 von ihrem Schwager in 
England publiziert. Es handelt sich dabei um die ersten gedruckten 
Gedichte, die auf amerikanischem Boden verfasst wurden. 

Bradstreets Lyrik gibt einen Einblick in die Psyche und das 
Alltagsleben einer Frau und Mutter in einer durch Entsagungen 
gekennzeichneten Kolonialgesellschaft. Ihre Texte dokumentieren 
ihre inneren Auseinandersetzungen mit persönlichen 
Schicksalsschlägen wie Brandkatastrophen und dem Tod eigener 
Kinder. Bradstreet reflektiert über diese sehr persönliche und vor 
allem weibliche Perspektive ihrer Texte im «Prologue» zu ihrer 
Gedichtsammlung, die wie eine versteckte protofeministische 
Positionierung ihres CEuvres erscheint. 


To sing of War, of Captains, and of Kings, 
Of Cities founded, Common-wealths begun, 


For my mean pen are too superiour things [...][13] 


Von Schlachten, Helden, Königen zu singen, 

Von Städtegründungen, von großen Reichen, 

Wie manches Schicksal ablief ohnegleichen, 

Wird meiner schwachen Feder nie gelingen. [...][14] 


Sie nimmt sich nicht der weltpolitischen Dimensionen der 
Neugründung eines Reiches an - wie z.B. Vergils Epos Aeneis, auf 
das diese Verse wahrscheinlich anspielen -, sondern widmet sich 
dem Mikrokosmos des kolonialen Alltags. 

Viele von Bradstreets Gedichten beginnen mit einer realen 
Begebenheit wie z.B. der Brandkatastrophe, in der das Haus ihrer 
Familie ein Raub der Flammen wurde. In «Verses upon the Burning 
of Our House, July 10th, 1666» beschreibt Bradstreet zuerst das 
Leid und den materiellen Verlust, den das Feuer bewirkte. 


Here stood that Trunk, and there that chest; 
There lay that store I counted best. 
My pleasant things in ashes Iye [...][15] 


Hier stand der Koffer, dort die Truhe 
Dort mein liebster Vorrat ruhte. 
Mein Hab und Gut in Asche liegt [...][16] 


Doch dann macht das Gedicht eine unvermutete Wendung. Plötzlich 
lässt sie die materielle Welt der Kolonie hinter sich und kontrastiert 
den Verlust des Hauses mit dem Gewinn der immateriellen 
Wohnstatt, die Gott in seiner Güte für sie im Himmel für die 
Ewigkeit bereitgestellt hat. 


Thou hast an house on high erect, 

Fram’d by that mighty Architect, 

With glory richly furnished, 

Stands permanent tho: this bee fled. [...][17] 


Dir ist ein hohes Haus erbaut, 

Geformt vom großen Architekt, 

Mit reicher Glorie ausgestattet, 

Es steht beständig, auch wenn dies hier flüchtig ist. [...][18] 


Dieser innere Dialog zwischen persönlicher Lebenswirklichkeit und 
religiöser Interpretation derselben ist charakteristisch für 
Bradstreets Lyrik, die sich damit nahtlos in die puritanische 
Weltsicht einfügt. 

Bemerkenswert ist aber in Bradstreets Fall, dass in diesen 
verhandlungsartigen Monologen mit Gott oft die Kritik an Gottes 
Taten fragend im Vordergrund stehen bleiben kann. So scheinen in 
ihrer Trauer über den Tod ihrer Enkelin Elizabeth die Vorwürfe 
gegen Gott kaum durch religiöse Rationalisierungen auflösbar, wenn 
Bradstreet in «In Memory of My Dear Grandchild Elizabeth 
Bradstreet, Who Deceased August, 1665, Being a Year and a Half 
Old» argumentiert: 


By nature Trees do rot when they are grown. 

And Plums and Apples throughly ripe do fall, 

And Corn and grass are in their season mown, 

And time brings down what is both strong and tall. 

But plants new set to be eradicate, 

And buds new blown, to have so short a date, 

Is by his hand alone that guides nature and fate. [...][19] 


In der Natur faulen die Bäume, wenn sie ausgewachsen sind, 

Und Pflaumen und Äpfel fallen, wenn sie voll gereift sind, 

Und Mais und Gras werden zu ihrer Jahreszeit gemäht, 

Und Zeit beendet, was stark und groß ist. 

Doch neue Pflänzchen auszulöschen, 

Und frisch erblühten Knospen nur eine so kurze Dauer zu geben, 

Dies liegt in Seiner Hand allein, der Natur und Schicksal lenkt. [...][20] 


Anne Bradstreet stellt den Verfall am Ende des Kreislaufs der Natur 
dem frühen Tod des Kindes gegenüber. Erst in der letzten Zeile wird 
dieses scheinbar widernatürliche Ereignis als Gottes Entscheidung 
deklariert. Der Vorwurf bleibt aber auch gegen Gott als Verursacher 
dieses Zustandes aufrecht, was fast wie ein Auflehnen gegen Gottes 
Willen gedeutet werden kann. 

Neben Anne Bradstreet sticht vor allem Edward Taylor (1642- 
1729) als Lyriker der frühen Kolonialzeit hervor. Auch Taylor 
bedient sich zeitgenössischer englischer Vorbilder und adaptiert 
deren Stil für seine spezifisch religiösen Anliegen. So verwendet er 
in seinem Gedicht «Huswifery» das bei den Metaphysical Poets im 


England des 17. Jahrhunderts so beliebte «conceit». Dies bezeichnet 
eine sehr umfangreiche Metapher, in der zwei gegensätzliche, 
scheinbar unvereinbare Dinge oder Gefühle miteinander in 
Verbindung gesetzt werden. 


Make me, O Lord, thy Spin[n]ing Wheele compleat; 
Thy Holy Worde my Distaff make for mee. 

Make mine Affections thy Swift Flyers neate, 

And make my Soule thy holy Spoole to bee. 

My Conversation make to be thy Reele, 

And reele the yarn thereon spun of thy Wheele. [...][21] 


Mach mich, o Herr, zu Deinem Spinnrad. 

Dein heiliges Wort sei mir mein Rocken[*]. 

Mach meine Liebe zu Deinem [Spinn]Flügel, 

Und meine Seele zu Deinem Garn. 

Mein Sprechen mach zu Deiner Spule, 

Und spul’ das Garn darauf, gesponnen von Deinem Rad. [...][22] 


Im konkreten Fall dieses Gedichts setzt Taylor das lyrische Ich mit 
unterschiedlichen Geräten und Objekten in der Tucherzeugung 
gleich: vom Spinnen der Wolle bis zum Färben des Tuches 
identifiziert sich der Sprecher mit Arbeitsgeräten göttlichen Willens. 

Interessant am Werk Taylors ist, dass es erst in den 30er Jahren 
des 20. Jahrhunderts publiziert wurde. Sein gesamtes CEuvre lag für 
lange Zeit unentdeckt als Manuskript in der Yale Library. Dazu 
gehören auch seine «Meditations», Gedichte, die sich jeweils einer 
Bibelstelle annehmen und wohl von Taylor dazu verwendet wurden, 
sich auf Themen für seine Predigten einzustimmen, die er als 
Pfarrer in der frontier-Stadt Westfield hielt. Die Entdeckung von 
Taylors Manuskripten in der ersten Hälfte des 20. Jahrhunderts 
warf ein völlig neues Licht auf die literarische Landschaft der 
puritanischen Epoche Neuenglands. Überraschend war das 
tiefgreifende Interesse eines puritanischen Ministers an Lyrik. 

Die puritanischen Geistlichen Neuenglands in der Mitte des 18. 
Jahrhunderts bedienten sich vornehmlich des Predigtformates, um 
eine durchgreifende religiöse Erneuerung zu propagieren. Diese 
Bewegung des sogenannten Great Awakening wurde von 
charismatischen Predigern wie Jonathan Edwards (1703-1758) 


getragen, dem es in den 1730er Jahren gelang, innerhalb kurzer 
Zeit mehrere hundert Gläubige in North Hampton um sich zu 
scharen und in religiöse Begeisterung zu versetzen. Wie in der 
puritanischen Lyrik findet sich auch in Edwards Predigten «conceit»- 
artige Sprache, um religiöse Inhalte mit handfesten Metaphern zu 
unterstreichen. Bekanntestes Beispiel hierfür ist die Predigt «Sinners 
in the Hand of an Angry God» (1741), in der Edwards den Menschen 
mit einer Spinne vergleicht, die Gott über das Feuer hält und nach 
Gutdünken verschont oder in die Flammen fallen lässt. 


The God that holds you over the pit of hell, much as one holds a spider, or some 
loathsome insect over the fire, abhors you, and is dreadfully provoked: his wrath towards 
you burns like fire; he looks upon you as worthy of nothing else, but to be cast into the 
fire; he is of purer eyes than to bear to have you in his sight; you are ten thousand times 
more abominable in his eyes, than the most hateful venomous serpent is in ours.[23] 


Der Gott, der euch über die Abgründe der Hölle hält, so wie man eine Spinne oder ein 
abstoßendes Insekt über das Feuer hält, verabscheut euch und ist fürchterlich erzürnt: 
sein Zorn gegen euch verbrennt euch wie Feuer; er sieht auf euch herab als Unwürdige, 
die nichts anderes verdient haben, als ins Feuer geworfen zu werden; er besitzt zu reine 
Augen, als dass er euren Anblick ertragen könnte; ihr seid zehntausendmal widerwärtiger 
in seinen Augen, als die verabscheuungswürdigste Schlange es in unseren Augen ist.[24] 


Diese Erweckungsbewegung verbindet traditionelle calvinistische 
Konzepte der Prädestination wie das Ausgeliefertsein des Menschen 
in der Hand Gottes mit aufklärerischem Gedankengut des 
Philosophen John Locke. Wie sehr Edwards John Lockes Theorien 
aus An Essay Concerning Human Understanding (1690) verpflichtet 
war, zeigt z.B. Edwards Bericht über seine religiöse Erweckung als 
Jugendlicher in seiner «Personal Narrative»: 


I walked abroad alone, in a solitary place in my father’s pasture, for contemplation. And 
as I was [...] looking up on the sky and clouds, there came into my mind so sweet a sense 
of the glorious majesty and grace of God [...] I seemed to see them both in a sweet 
conjunction; majesty and meekness joined together [...] After this my sense of divine 
things gradually increased [...] and had more of that inward sweetness. The appearance 
of every thing was altered; there seemed to be, as it were, a calm, sweet cast, or 
appearance of divine glory, in almost every thing.[25] 


Ich ging alleine an einem einsamen Platz im Garten meines Vaters spazieren, um 
nachzudenken. Und [...] als ich hinauf zum Himmel und den Wolken schaute, da erfüllte 
meinen Geist das süße Wissen um die prächtige Majestät und Gnade Gottes, [...] ich 
schien sie beide in einer wundervollen Einheit zu erkennen; Majestät und Sanftmut 


zusammen [...] Danach erweiterte sich allmählich mein Sinn für die göttlichen Dinge 
[...] und hatte mehr von dieser inneren Süße. Die Erscheinung aller Dinge war verändert; 
es schien, als ob beinahe alles mit dieser Ruhe und Süße erfüllt sei oder dem Anschein 
göttlicher Herrlichkeit.[26] 


Sinneseindrücke sind hier mit religiöser Einsicht auf das Engste 
verknüpft. Die scheinbar objektive Welt der Sinne wird in der 
meditativen Betrachtung des Gläubigen Edwards verändert. Im Akt 
der Verinnerlichung wird der Schein der Dinge in ein Lob auf Gott 
verwandelt. Ein Großteil von Edwards Texten behandelt Aspekte 
des meditativen, veranschaulichten Glaubens, der sich in mystischer 
Ergriffenheit manifestieren kann. 

Wie stark noch in der zweiten Hälfte des 18. Jahrhunderts die 
Literatur Neuenglands von religiösen Ideen geprägt war, zeigt sich 
auch im Werk der frühesten afro-amerikanischen Lyrikerin, Phillis 
Wheatley (1753-1784). Anfang der 1750er Jahre in Westafrika 
geboren, wurde Phillis auf einem Sklavenschiff nach Amerika 
gebracht und im Alter von acht Jahren von der Familie Wheatley 
aus Boston als Haussklavin gekauft. Die liberal gesinnten Wheatleys 
erkannten die große Begabung des Mädchens und ließen ihr eine 
Ausbildung zukommen, die selbst die Standards für den Unterricht 
weißer Mädchen dieses Zeitalters übertraf. 1773 erschien in London 
ihre Gedichtsammlung Poems on Various Subjects, die als erste 
Publikation einer afro-amerikanischen Autorin gilt. Problematisch 
war hierbei die fast groteske Zurschaustellung von Wheatley als 
Exotikum in den gebildeten Zirkeln ihrer Zeit. Für die Publikation 
ihres Gedichtbandes musste eine Art Prüfgutachten durch eine 
Kommission erstellt werden, die Zweifel an Wheatleys 
Autorenschaft auszuräumen hatte. 

Obwohl Wheatley ihre afrikanische Herkunft nicht vordergründig 
ins Zentrum ihrer Gedichte stellt, kommt dieses Thema dennoch 
immer wieder an die Oberfläche ihrer Texte. In ihrem Gedicht «On 
Being Brought from Africa to America» (1773) zeigt sich in 
unterschwelliger Anklage die Ambivalenz ihrer eigenen Identität, 
die zwischen «heidnischen» Wurzeln und _ christlicher 
Erlösungsphilosophie eine paradoxe Position einnimmt. 


“T was mercy brought me from my Pagan land, 
Taught my benighted soul to understand 

That there’s a God, that there’s a Saviour too: 
Once I redemption neither sought nor knew. 
Some view our sable race with scornful eye, 
«Their colour is a diabolic die.» 

Remember, Christians, Negroes, black as Cain, 
May be refin’d, and join th’ angelic train.[27] 


Die Gnade brachte mich vom Heidenland, 

Sie lehrte meine nächtlich-dumpfe Seele, 

Dass es einen Gott gibt und einen Heiland auch. 

Weder kannte noch suchte ich vormals die Erlösung. 

Manche blicken auf unsere schwarze Rasse hasserfüllt: 

«Ihre Farbe ist ein teuflisches Stempelzeichen!» 

Doch erinnert euch, ihr Christen, Afrikaner schwarz wie Kain, 
Können geläutert sein und sich in die Schar der Engel einreihen![28] 


Bemerkenswert ist, wie Wheatley hier einen doppelzüngigen 
Diskurs spricht, der einerseits typisch für eine Minderheitenstimme 
die dominierende Sprache der Unterdrücker spricht («T was mercy 
brought me from my Pagan land»), diesen Diskurs aber gleichzeitig 
untergräbt bzw. teilweise in Frage stellt, wenn sie schreibt: 
«Remember, Christians, Negroes, black as Cain, may [...] join th’ 
angelic train.» Die Akzeptanz der christlichen Erlösungslehre, die ihr 
durch die Versklavung zuteil werden konnte, steht hier im Kontrast 
zur Kritik an der rassistischen Einstellung der Christen, die 
Schwarzen ihre menschliche Gleichberechtigung versagen. 

Nach dem Tod der Wheatleys wurde Phillis gemäß deren 
Testament in die Freiheit entlassen. Sie heiratete einen freien Afro- 
Amerikaner, dessen finanzielle Schwierigkeiten aber ihre Existenz 
bedrohten. Nochmals publizierte Wheatley Gedichte, starb aber im 
Alter von 31 Jahren in ärmlichen Verhältnissen bei der Geburt ihres 
dritten Kindes. 

Neben der religiös motivierten Literatur sind für die Kolonialzeit 
auch die Reiseberichte, wie sie bereits am Beginn der Entdeckungen 
standen, bedeutend. So wurden auch im 18. Jahrhundert 
reiseberichtartige Traktate verfasst wie die ursprünglich nicht für 
eine Publikation gedachten Aufzeichnungen der aus Boston 
stammenden Sarah Kemble Knight (1666-1727). Ihre Notizen über 


eine Reise von Boston nach New York aus den Jahren 1704/05 
werfen einen kritischen Blick auf die Siedler in den nicht urbanen 
Gebieten des Nordostens. Hier erlebt der Leser den ungefilterten 
Blick einer gebildeten Frau aus Boston auf die ihr hinterwäldlerisch 
erscheinenden Kolonisten außerhalb der städtischen Zentren. 

Auch der Bericht von William Byrd (1674-1744) über die 
Vermessung der Grenzlinie zwischen Virginia und North Carolina 
(1728/29) macht den in den Köpfen der Zeit herrschenden 
Gegensatz zwischen Südstaaten-«Adel» und gemeinem Volk sehr gut 
greifbar. Damit stehen diese Texte in gewisser Weise im 
Widerspruch zu den oft utopisch anmutenden frühen Reiseberichten 
des 16. Jahrhunderts. 


* Anm. d. Autors: Halterung für die Wollfasern 


II. Literatur der frühen Republik 


Ganz in der ursprünglichen Tradition der Gleichsetzung Amerikas 
mit dem Visionären und Idealen steht das wohl einflussreichste 
Traktat der Übergangsperiode von Kolonie zu früher Republik, 
nämlich J. Hector St. John de Crevecoeurs (1735-1813) Letters from an 
American Farmer (1782). Der Franzose Cr&vecoeur stellt Amerika als 
idealtypischa Alternative zu europäischen monarchisch- 
aristokratischen Herrschaftsgebilden dar und besingt im wahrsten 
Sinne des Wortes den Beispielcharakter amerikanischer 
Landwirtschaft als Grundlage einer auf Gleichheit beruhenden 
staatlichen Organisationsform. 


Here are no aristocratical families, no courts, no kings, no bishops, no ecclesiastical 
dominion, no invisible power giving to a few a very visible one; no great manufacturers 
employing thousands, no great refinements of luxury. The rich and the poor are not so 
far removed from each other as they are in Europe. [...] We are a people of cultivators 
[...] united by the silken bands of mild government, all respecting the laws, without 
dreading their power, because they are equitable.[29] 


Hier gibt es keine aristokratischen Familien, keine Höfe, keine Könige, keine Bischöfe, 
keine kirchliche Herrschaft, keine unsichtbare Macht, die einigen wenigen eine sehr 
sichtbare Macht gibt; keine großen Fabrikanten, die Tausende beschäftigen, keinen 
ausgeprägten Luxus. Die Reichen und die Armen sind nicht so weit von einander 
entfernt, wie sie es in Europa sind. [...] Wir sind ein Volk der Landwirte, [...] vereint 
durch das seidene Band einer milden Regierung, alle die Gesetze achtend, ohne deren 
Macht zu fürchten, da sie gerecht sind.[30] 


Crevecoeur, dessen Werk einen ungeheuren Einfluss auf das 
europäische Amerikabild des späten 18. und 19. Jahrhunderts 
ausübte, entwirft eine rückgewandte Utopie Amerikas, die sich auf 
vorindustrielle Ackerbauidyllen stützt. Diese Rückprojektion ist aber 
eher untypisch für das amerikanische Selbstverständnis, in dem von 
Beginn an das Ideal des Staates nicht in einer rückwärtsblickenden 
Mythologisierung gesehen wurde, sondern vielmehr der Mythos der 
politischen Gemeinschaft in der Zukunft gesucht bzw. dorthin 


projiziert wurde. Diese bei Crevecaur so offensichtliche 
antiaristokratischa und antimonarchistische Grundstimmung 
reflektiert natürlich die politischen Gegebenheiten der Zeit rund um 
die Amerikanische und Französische Revolution. 

Auf einer philosophisch-programmatischen Ebene wies Thomas 
Paine (1737-1809) in seinem Pamphlet Common Sense (1776) in 
dieselbe Richtung. In diesem weit verbreiteten und äußerst 
populären Text adaptierte Paine philosophische Konzepte des 
Locke’schen Liberalismus, die für die Freiheit des Individuums 
eintreten, für eine amerikanische Ideologie der Aufklärung 
angesichts der Befreiung von der Kolonialmacht Englands. 

Die Loslösung von England, die 1776 mit der Declaration of 
Independence begann und schließlich mit dem Zugeständnis der 
Unabhängigkeit nach den Revolutionskriegen gegen England 
politisch einen Endpunkt fand, wurde auf intellektueller Ebene 
vielfältig weitergesponnen. Eine dieser Manifestationen 
amerikanischer Identität gegenüber der Kolonialmacht England sind 
die Bestrebungen des Linguisten Noah Webster (1758-1843), dessen 
Dissertation on the English Language (1789) für ein amerikanisches 
Idiom eintrat, das sich nicht mehr am «Mutterland» orientiert, 
sondern auch linguistische Unabhängigkeit vom britischen Englisch 
findet. Websters Wörterbücher wie sein American Dictionary of the 
English Language (1828) bilden bis heute die linguistische Grundlage 
des amerikanischen Englisch. 

Keine Person verkörpert aber den Übergang von der 
puritanischen Religiositätt der amerikanischen Kolonien zur 
aufgeklärten Unabhängigkeit der frühen Republik besser als 
Benjamin Franklin (1706-1790). Nach zweijähriger Schulzeit 
entwickelte sich der Druckerlehrling und Autodidakt aus 
Philadelphia in wenigen Jahren zu einem einflussreichen Drucker 
und Zeitungsherausgeber, der noch dazu als Postverantwortlicher 
auch das Vertriebsnetz seiner Produkte kontrollierte. Zusätzlich 
erlangte Franklin aufgrund seiner Forschungsarbeiten zur 
Elektrizität, die zur Entwicklung des Blitzableiters führten, auch 
über Amerika hinaus in Europa einen sehr hohen Bekanntheitsgrad. 


Sein Engagement für öffentliche Leihbüchereien, freiwillige 
Feuerwehren und gemeinnützige Gesellschaften lassen bereits im 
jungen Franklin ein starkes politisches Bewusstsein erkennen. Mit 
seinem Rückzug aus dem operativen Geschäftsleben im Alter von 42 
Jahren verlagerte sich sein Hauptbetätigungsfeld in den Bereich der 
Politik, wobei er zu einem der Gründerväter der Vereinigten Staaten 
avancierte. 

Dieses vielschichtige Persönlichkeitsprofil Franklins steht in enger 
Wechselwirkung zu seiner schriftstellerischen bzw. politischen 
Tätigkeit. Bereits in jungen Jahren gelang ihm mit der Publikation 
des Poor Richard’s Almanack (1732-1758) ein großer Erfolg. Dieses 
regelmäßig erscheinende Jahrbuch mit seinen populären 
Lebensweisheiten und Aphorismen nimmt zentrale Elemente seiner 
Autobiography vorweg, die er von 1771 an mit Unterbrechungen bis 
zu seinem Tod verfasste. Der Text der Autobiography gibt tiefe 
Einblicke in die Psyche und das Weltbild einer der wichtigsten 
amerikanischen Persönlichkeiten des 18. Jahrhunderts. Hier zeigt 
sich auch die Orientierung Franklins in zwei gegensätzliche 
Richtungen: einerseits war er noch in der religiösen Tradition des 
kolonialen Amerikas verwurzelt, andererseits repräsentierte er aber 
auch das Gedankengut der Aufklärung der zweiten Hälfte des 18. 
Jahrhunderts. Sein größter literarischer Beitrag ist immer noch 
seine Autobiography, mit der er den Grundstein für ein im 19. und 
20. Jahrhundert populäres Romangenre legte. 

So finden sich in Franklins Autobiography weite Passagen, die wie 
eine exemplarische Umsetzung der von Max Weber im 20. 
Jahrhundert postulierten protestantischen Arbeitsethik erscheinen. 
Franklins Selbstdarstellung wurde für die nachfolgenden 
Jahrhunderte bis in die Gegenwart ein Musterbeispiel für 
Eigeninitiative und Selbstanalyse, die den Erfolg des «homo 
americanus» ausmachen. Bemerkenswert sind die Abschnitte, in 
denen Franklin einen Raster mit Untugenden für jeden Wochentag 
entwirft, in dem er dann mit einem schwarzen Punkt seine 
Verfehlungen markiert. In dieselbe Richtung puritanischer 
Selbstdisziplin gehen seine klar formulierten «To-do-Listen», die 
seinen Tag durch Zeitfenster für bestimmte Tätigkeiten genau 


reglementierten. Diese Kombination von Introspektion und 
Selbstreglementierung wurde zum Vorbild für Generationen von 
Amerikanern. 

Die andere, aufklärerische Seite Franklins zeigt sich in seinen 
Beiträgen zur Amerikanischen Revolution wie in der Überarbeitung 
der Declaration of Independence (1776). Dieses wichtige Traktat der 
sich formierenden USA, das vor allem von Thomas Jefferson (1743- 
1826) entworfen und von Franklin überarbeitet wurde, zeigt 
auffällige Zeichen von Benjamin Franklins Handschrift. Ein Beispiel 
soll hier genügen: Franklin ersetzt im Satz «We hold these truths to 
be sacred and undeniable» — «Diese Wahrheiten halten wir für heilig 
und unanfechtbar» — den Passus «sacred and undeniable» durch «self- 
evident»[31], «selbstverständlich»[32]. Es ist, als wollte sich 
Franklin mit dieser Wortwahl von der puritanisch-religiös 
bestimmten Vergangenheit abkehren und der vernunftbetonten 
neuen Ära der Aufklärung zuwenden. 

In der frühen Republik wurde in der Folge vor allem die Gattung 
des Romans für die amerikanische Situation adaptiert. Der moderne 
Roman, wie er auch heute noch existiert, wurde im England des 18. 
Jahrhunderts entwickelt, wobei wichtige soziokulturelle Faktoren 
wie eine kaufkräftige Mittelschicht, allgemeine Lesekompetenz und 
die mechanische Reproduzierbarkeit der Texte durch billige Drucke 
zum Aufstieg dieser neuen Gattung beitrugen. In den USA 
entwickelte sich der Roman erst gegen Ende des 18. Jahrhunderts 
und übernahm oder adaptierte dabei Themen, die auch im britischen 
Roman tonangebend waren. 

Eine der wichtigsten Untergattungen stellte zu dieser Zeit die 
sentimental novel dar, die vor allem auf die «Empfindsamkeit» des 
Lesers bzw. der Leserin abzielt. Die Handlungsstränge dieser 
sentimentalen Romane führen immer wieder zu Schicksalen von 
Frauen, die durch männliche, großteils sexuelle Gewalt in eine 
prekäre Lebenssituation geraten. Großes Vorbild dieses Genres 
waren Samuel Richardsons (1689-1761) englische Erfolgsromane 
Pamela: Or, Virtue Rewarded (1740) und Clarissa. Or, the History of a 
Young Lady (1748), die um die Bedrängung eines jungen Mädchens 
angelegt sind. Ein wichtiges amerikanisches Beispiel ist William Hill 


Browns (1765-1793) The Power of Sympathy (1789), das gleich vier 
tragische Frauenschicksale thematisiert, die teilweise in Selbstmord 
enden. Auch Hannah Fosters (1758-1840) sentimentaler Briefroman 
The Coquette; or, The History of Eliza Wharton (1797) dreht sich um 
sexuelle Verführung als zentrales Motiv und endet schließlich nach 
einer ungewollten Schwangerschaft mit dem Tod der Protagonistin. 

Interessant an den sentimentalen Romanen ist die Frage nach dem 
Grund für die Popularität dieser mitleiderregenden Handlungen. 
Bereits im 18. Jahrhundert beschäftigte sich der englische Philosoph 
Edmund Burke damit, warum Personen am Leiden anderer Interesse 
finden. Nach Burkes Ansicht erzeugt das Leid einer anderen Person 
im Betrachter Interesse, ja ein fast paradox anmutendes Vergnügen. 
Durch diese voyeuristische «Lust» setzt sich der Beobachtende mit 
dem Leid anderer auseinander und erhöht dadurch die 
Wahrscheinlichkeit, etwas gegen dieses Leid zu unternehmen. Es sei 
dahingestellt, ob Burke mit seiner Erklärung Recht hat oder nicht. 
Wichtig ist aber allemal, dass der sentimentale Roman so indirekt 
eine philosophische Legitimierung erhielt, die ihm einen 
didaktischen bzw. humanitären Wert zuschreibt. Dies war 
insbesondere deshalb wichtig, da der frühe Roman oft als Gefahr für 
die Leserinnen im Sinn einer moralischen Korrumpierung erachtet 
wurde. 

Die Gefahr, die vom Lesen von Romanen ausgeht, wird vor allem 
im pikaresken Roman behandelt, der in Europa mit Don Quijpte 
(1605/1615) bereits eine lange Tradition besaß. In Anlehnung an 
direkte britische Vorbilder verfasste Tabitha Tenney (1762-1837) 
mit Female Quixotism (1801) einen abenteuerlich-satirischen Roman 
über eine durch zu viel Lektüre an Realitätsverlust leidende 
weibliche Heldin. Aufgrund ihrer von der Literatur zu hoch 
gesetzten Ziele in der Partnerwahl geht sie schlussendlich leer aus 
und wird zur Belustigung ihres Umfeldes. 

Neben sentimentalen und pikaresken Romanen übernahm 
Amerika in der frühen Republik aber auch die in Europa äußerst 
erfolgreiche Gattung des Schauerromans, die mit Horace Walpoles 
(1717-1797) The Castle of Otranto (1764) in England ihren Ausgang 
nahm. Diese Schauerromane, die meist in mittelalterlichen 


europäischen Burgen angesiedelt sind, stellten an das junge Amerika 
natürlich in der Adaption ganz besondere Anforderungen, da es 
diese typischen Handlungsorte des englischen Schauerromans in den 
USA nicht gab. Dies veranlasste den amerikanischen Autor Charles 
Brockden Brown (1771-1810) im Vorwort zu seinem Roman Edgar 
Huntly, Or, Memoirs of a Sleepwalker (1799) über dieses Problem zu 
reflektieren und zu dem Schluss zu kommen, dass für den 
amerikanischen Schauerroman «incidents of Indian hostility, and the 
perils of the Western wilderness [...] far more suitable»[33] als 
«Gothic castles and chimeras»[34] seien. Im darauf folgenden 
Roman durchläuft die Hauptfigur Edgar Huntly Handlungsmuster 
des klassischen Schauerromans, wobei jedoch die eingangs 
genannten amerikanischen Schauplätze und Kontexte zur 
Anwendung kommen. Ein mehrtägiger ungewollter Aufenthalt im 
Dunkel einer labyrinthischen Höhle sowie ein Indianerangriff 
werden zu Elementen des neuen amerikanischen Schauerromans 
stilisiert. 

Beim Versuch des Protagonisten Edgar Huntly, den Mord an 
einem Freund aufzuklären, trifft er in der Nacht auf einer Farm bei 
Philadelphia auf den schlafwandelnden Diener Clithero, der von 
Edgar des Mordes verdächtigt wird und der ihm eine komplizierte 
Geschichte aus seiner Vergangenheit in Irland gesteht. Eines Nachts 
erwacht Edgar aber mysteriöserweise nicht in seinem eigenen Bett, 
in das er sich zur Ruhe begeben hatte, sondern in einem völlig 
dunklen Raum, der sich als Teil einer labyrinthartigen Höhle 
herausstellt. Dort wird er dem Tode nahe von einem Panther 
angegriffen, den er zur Strecke bringen kann und dessen Blut ihn 
vor dem Verdursten bewahrt. Als er schließlich einen Weg aus der 
Höhle findet, tötet er eine Gruppe von Indianern, um ein weißes 
Mädchen aus ihrer Gewalt zu befreien. Am Ende des Romans wird 
Edgar klar, dass auch er unter Schlafwandeln leidet, wodurch er 
ohne sein Wissen in der Nacht in die Höhle gelangt war. Auch stellt 
sich schließlich Clitheros Unschuld am Tod des Freundes heraus, da 
dieser entweder durch einen Indianerangriff oder durch Selbstmord 
das Leben verloren hatte. 


Dieser wirr anmutende Plot darf nicht darüber hinwegtäuschen, 
dass Brown mit Edgar Huntly nicht nur den englischen Schauerroman 
für amerikanische Schauplätze adaptiertte, sondern auch 
ungewöhnliche psychologische Dimensionen in die Gattung 
einbrachte. Besonders in den Passagen, in denen die Figur, der 
Verzweiflung nahe, aus den Irrgängen der Höhle zu entkommen 
sucht, nimmt Brown zentrale Elemente der dunklen, abseitigen 
Ästhetik E. A. Poes vorweg. Nicht nur teilt er Todesnähe und 
Grenzsituationen mit Poe, sondern auch dessen Vorliebe für das 
psychisch Andersartige oder Abnorme, das Brown hier im 
Schlafwandeln ortet. 

Einer der ersten Autoren der frühen Republik, der über Amerika 
hinaus internationale Anerkennung erfuhr, war Washington Irving 
(1783-1859). Bereits in jungen Jahren schrieb Irving Briefe für die 
Zeitung seines Bruders, die unter dem Pseudonym Jonathan 
Oldstyle erschienen. Durch zahllose Europareisen und mehrjährige 
Europaaufenthalte kam Irving mit wichtigen Wissenschaftlern und 
Künstlern seiner Zeit in Kontakt. Seine History of New York (1809) 
aus der Feder des imaginären Diedrich Knickerbocker wurde ein 
sofortiger Erfolg. In dieser burlesk-satirischen Parodie der 
Geschichte New Yorks erzählt Irving Begebenheiten von der 
Entdeckung über die holländischen Kolonisten bis hin zur 
Übernahme New Yorks durch die Engländer im Jahr 1664 und 
parodiert dabei wichtige zeitgenössische Figuren wie z.B. Thomas 
Jefferson. Aber auch über das Parodistische hinaus setzte sich Irving 
in seiner Karriere mit historischen Themen sehr erfolgreich 
auseinander. Sein Werk The Life and Voyages of Christopher Columbus 
(1828) blieb bis ans Ende des 19. Jahrhunderts die wichtigste 
Kolumbusbiographie. 

Während seines 17-jährigen Europaaufenthaltes für das 
Familienunternehmen kam Irving mit wichtigen literarischen 
Persönlichkeiten wie Walter Scott und Samuel Taylor Coleridge in 
Kontakt. Aus dieser Zeit stammt The Sketch Book of Geoffrey Crayon, 
Gent. (1819/20) mit den bekannten Kurzgeschichten «Rip var 
Winkle» und «The Legend of Sleepy Hollow», das sowohl in England 


wie in den USA zum Erfolg wurde. Er begründete damit die lange 
und einflussreiche Tradition der amerikanischen Kurzgeschichte. 

«Rip van Winkle», die Geschichte eines von seiner Ehefrau 
unterdrückten Tunichtguts vor dem amerikanischen 
Unabhängigkeitskrieg veranschaulicht diesen Beginn einer 
eigenständigen amerikanischen Erzähltradition. Auf einem 
Jagdausflug in die Catskill Mountains am Hudson trifft Rip van 
Winkle auf die Geister der alten holländischen Gründerväter der 
Region und fällt daraufhin in einen 20-jährigen Schlaf. Bei seiner 
Rückkehr ins Dorf hat sich alles verändert: Seine unterdrückerische 
Frau ist tot und die Kolonien haben inzwischen ihre Unabhängigkeit 
erlangt. Das Schild des Dorfgasthauses zeigt nicht mehr King 
George, sondern George Washington, wobei aber bei genauerem 
Hinsehen der «alte George» immer noch durchscheint. 


He recognized on the sign, however, the ruby face of King George, under which he had 
smoked so many a peaceful pipe; but even this was singularly metamorphosed. The red 
coat was changed for one of blue and buff, a sword was held in the hand instead of a 
sceptre, the head was decorated with a cocked hat, and underneath was printed in large 
characters, GENERAL WASHINGTON. [35] 


Er erkannte freilich das gerötete Gesicht König Georgs auf dem Schild, unter dem er so 
manche friedliche Pfeife geraucht hatte -— doch selbst das hatte sich auffallend 
verwandelt. Der rote Rock war mit einem blauen mit gelben Aufschlägen vertauscht, die 
Hand hielt ein Schwert statt eines Zepters, das Haupt zierte ein Dreispitz und darunter 
stand in großen Buchstaben geschrieben: GENERAL WASHINGTON. [36] 


Rip van Winkle ist, ähnlich wie Irving selbst, eine Figur des 
Übergangs oder Neubeginns. Einerseits steht er noch in der 
Tradition der Kolonien in ihrer Abhängigkeit von europäischen 
Autoritäten wie den Holländern oder Engländern, andererseits ist in 
ihm aber auch ein neues Selbstbewusstsein im wahrsten Sinne des 
Wortes erwacht. Als «erste» amerikanische Kurzgeschichte 
transportiert Irvings «Rip van Winkle» damit auch auf inhaltlicher 
Ebene eben diesen Neubeginn amerikanischer Literatur in der 
frühen Republik. 

Ein weiterer Autor, dessen Romane große internationale 
Bedeutung über die USA hinaus erlangten und dessen Texte 
umgehend in eine Vielzahl von Sprachen übersetzt wurden, war 


James Fenimore Cooper (1789-1851). Beeinflusst von den britischen 
Romanen Walter Scotts publizierte Cooper die ersten historischen 
Romane in der amerikanischen Literatur. Seine Leatherstocking Tales 
(1823-41), die rund um den weißen Trapper Natty Bumppo und 
seinen Mohikaner-«Bruder» Chingachgook angelegt sind, nehmen 
eine Vielzahl von späteren Erzählungen und Filmen vorweg, die 
ebenfalls um die amerikanische frontier mit ihrer Spannung zwischen 
Europäern und Indianern kreisen. Besonders Natty, der als Sohn 
weißer Eltern unter Indianen aufgewachsen ist, fungiert als ein 
hybrider Vermittler zwischen der europäischen und indianischen 
Kultur. Natty vereint in seinem romantisierenden Verhalten 
verschiedene stereotype indianische Verhaltensmuster wie einen 
protoökologischen Respekt für die Natur sowie eine Ethik, die ihm 
nur erlaubt, das zum Überleben Nötige zu jagen. Im 
naturorientierten Lebensstil seines Protagonisten, der vordergründig 
an indianische Lebensphilosophie angelehnt zu sein scheint, 
adaptiert Cooper einerseits ältere romantische Konzepte des edlen 
Wilden, nimmt aber andererseits durch die Privilegierung von Natur 
zentrale Anliegen des Transzendentalismus vorweg. 


IV. Transzendentalismus 


Zu einem großen Durchbruch in der amerikanischen Geistes- und 
Literaturgeschichte kam es in der Folge unter dem Einfluss des 
sogenannten Transzendentalismus. Diese erste und vielleicht 
wichtigste eigenständige amerikanische Geistesströmung war nicht 
auf die Literatur beschränkt, sondern durchdrang auch religiöse, 
philosophische und sozialpolitische Bereiche. Diese Bewegung in der 
ersten Hälfte des 19. Jahrhunderts ist ursächlich mit der Person 
Ralph Waldo Emerson (1803-1882) verbunden. Der Harvard- 
Absolvent und Priester erlebte nach dem Tod seiner Frau eine 
existentiellle Krise mit einer tiefgreifenden religiösen 
Verunsicherung, die ihn sein Priesteramt aufgeben ließ. Auf einer 
Europareise lernte er unter anderem die Dichter Samuel Taylor 
Coleridge und William Wordsworth - die beiden «Begründer» der 
englischen Romantik - kennen. Nach seiner Rückkehr in die Staaten 
wurde Emerson zu einem gefragten Vortragenden, dessen Auftritte 
zwar noch Züge des religiösen Priesters erkennen ließen, sich 
inhaltlich aber größeren philosophischen Themenbereichen 
öffneten. Ab Mitte der 1830er Jahre gehörte er mit Nathaniel 
Hawthorne, Henry David Thoreau, Margaret Fuller und Amos 
Bronson Alcott (1799-1888) einem Zirkel von Intellektuellen an, die 
als Transzendentalisten in die amerikanische Literatur- und 
Kulturgeschichte eingingen. 

Bereits Emersons erster Essay «Nature» (1836) beinhaltet alle 
wichtigen Grundprinzipien der transzendentalistischen Bewegung. 
Emerson kritisiert hier vor allem die Traditionsorientiertheit seines 
Zeitalters, das sich mit den «dry bones of the past»[37], dem «Staub 
der Vergangenheit»[383], mehr beschäftigt als mit der 
unvermittelten Gegenwart: «Our age is retrospective. It builds on 
the sepulchers of the fathers.»[39] («Unser Zeitalter ist retrospektiv. 
Es baut die Grabdenkmäler seiner Väter.»)[40] Als Ausweg aus 


dieser Rückgewandtheit auf überkommenes Wissen propagiert 
Emerson einen unbedarften und frischen Blick auf die Welt, der die 
Last der Tradition hinter sich lässt. Auch die folgenden Essays «Self 
Reliance» (1841) und «The American Scholar» (1837) bauen dieses 
Bewusstsein des unverstellten, individuellen Zugangs zur Welt bzw. 
Natur noch weiter aus. Dieser Neubeginn manifestiert sich auch in 
der Art und Weise, wie überbrachtes Wissen rezipiert werden soll, 
wenn Emerson einen individualistischen Zugang zu Literatur 
propagiert: «There is then creative reading as well as creative 
writing.»[41] («Wie es schöpferisches Schreiben gibt, so auch 
schöpferisches Lesen.»)[42] Dieser programmatische Bruch mit 
jeglicher Tradition in allen Lebensbereichen hatte natürlich auch für 
die amerikanische, sich von europäischen Vorbildern lösende 
Literatur weitreichende Folgen. 

Bei Emerson sind wichtige Einflüsse der europäischen Romantik 
erkennbar, wie z.B. die direkte Beziehung des individuellen Selbst 
zur Natur. Damit verbunden ist der Glaube an die Möglichkeit, die 
Natur als Ausgangspunkt für eine transzendierende Selbsterkenntnis 
nützen zu können. Deutlich wird dieses Einswerden des Individuums 
mit der Natur in jener berühmten «transparent eyeball»-Passage aus 
Emersons «Nature»: 


Standing on the bare ground, - my head bathed by the blithe air, and uplifted into 
infinite space, - all mean egotism vanishes. I become a transparent eye-ball; I am 
nothing; I see all; the currents of the Universal Being circulate through me; I am part or 
particle of God.[43] 


Ich stehe auf der nackten Erde, mein Haupt umweht von linden Lüften und erhoben in 
die Unendlichkeit des Raums, und alle niedrige Selbstsucht fällt von mir ab. Ich werde 
ganz zum durchscheinenden Auge; ich selbst bin nichts und sehe doch alles; Ströme des 
allumfassenden Seins durchfluten mich; ich bin Teil oder Bestandteil Gottes.[44] 


Emerson sieht das Individuum in einer Art mystischen Vereinigung 
mit dem Weltganzen, wobei sich aber die wahrnehmende Person 
selbst völlig zurücknimmt und sozusagen unsichtbar, aber dennoch 
wahrnehmend als «transparent eyeball» in der Natur aufgeht. 

Dieses transzendentalistische Grundprinzip der 
Naturverbundenheit und bedingungslosen «Self-Reliance» fand in 
der Person des jungen Schriftstellers Henry David Thoreau (1817- 


1862) seine direkte und wohl auch radikalste Umsetzung. Der junge 
Thoreau arbeitete und lebte einige Zeit im Haushalt Emersons und 
steuerte Texte zum Sprachorgan der Transzendentalisten, der 
Zeitschrift The Dial, bei. Sein wichtigster Beitrag zur amerikanischen 
Literatur gelang ihm mit dem autobiographischen Roman Walden 
(1854), der seine persönlichen Erfahrungen während eines 
zweijährigen einsiedlerartigen Aufenthaltes in einer abgelegenen 
Hütte am Walden Pond nahe der Stadt Concord verarbeitet. 

Literaturgeschichtlich stellt Thoreaus Walden einen Meilenstein in 
der Entwicklung der amerikanischen Autobiographie dar. Einerseits 
übernimmt Thoreau hier Elemente des von Benjamin Franklin 
vorgezeichneten Genres, andererseits bricht er mit der puritanischen 
Arbeitsethik und deren Innenschaupraxis. Gerade hier zeigt sich die 
von Emerson propagierte individuelle Konfrontation mit der Natur 
als möglicher Katalysator für persönliche Erkenntnis und 
Selbstverwirklichung, die im Laufe des 19. Jahrhunderts in 
unzähligen utopisch anmutenden Siedlungsexperimenten von 
Aussteigergemeinschaften propagiert wird. 

Thoreaus Walden vermischt empirische Naturerfahrung mit 
transzendentalistischer Erkenntnis auf vielfältige Weise. Auffällig 
sind hier Thoreaus minutiöse Detailschilderungen und seine langen, 
listenartigen Aufzählungen von Flora, Fauna und Topographie des 
Einsiedlerumfelds am Walden Pond. Eindringliches Beispiel dieser 
zwanghaften Empirie ist der genaue Vermessungsplan des Sees, den 
Thoreau seinem Roman beifügte. Hier glaubte Thoreau in den 
Vermessungsdaten des Sees ein individuelles Beispiel kosmischer 
Harmonie der Natur aufzeigen zu können. 


If we knew all the laws of Nature, we should need only one fact, or the description of one 
actual phenomenon, to infer all the particular results at that point.[45] 


Wenn wir alle Naturgesetze kennten, so bedürfte es nur einer Tatsache oder der 
Beschreibung einer tatsächlichen Erscheinung, um daraus alle einzelnen 
Schlußfolgerungen zu ziehen.[46] 


Ohne Probleme schließt Thoreau von seinen Ergebnissen den See 
betreffend auf andere Dimensionen des Seins: «What I have 
observed of the pond is no less true in ethics.»[47] Sehr viele 


Eigenheiten und scheinbare Ungereimtheiten dieses Textes wie diese 
empirischen Fakten lassen sich vor dem Hintergrund der 
«understandig-reason»-Dichotomie der Transzendentalisten erklären. 
Wie dieses vielleicht absurd oder abstrus anmutende Beispiel zeigt, 
ging es Thoreau, wie den Transzendentalisten allgemein, nicht 
darum, bei den sinnlichen Wahrnehmungen zu verweilen, sondern 
die durch die Sinne gewonnenen Daten, d.h. understanding, für 
tiefgreifende, das Sinnliche transzendierende Einsicht, d.h. reason, 
zu benützen. 

Thoreau ist aber nicht nur vom transzendentalistischen 
Gedankengut Emersons beeinflusst. Vielmehr ist an vielen Stellen 
des Romans auch die protestantische Arbeitsethik im Sinne der 
Puritaner bzw. ihre Adaption bei Benjamin Franklin sichtbar. Wie 
sehr Thoreau trotz seiner Rebellion gegenüber gesellschaftlichen 
Normen in dieser langen Tradition ökonomischer und 
materialistischer Aspekte im amerikanischen Selbstverständnis 
gefangen war, zeigt sich am besten in der peniblen Auflistung aller 
finanziellen Aufwendungen während seines zweijährigen 
Aussteigertums. Ziel dieser Buchführung war es zu zeigen, wie 
preisgünstig sein gesamtes Unterfangen gewesen sei, womit die 
Selbstdisziplinierung Thoreaus in Walden passagenweise an die 
materialistisch ausgerichtete Arbeitsethik Benjamin Franklins 
erinnert, der ebenfalls tägliche Buchhaltung als fixen Bestandteil 
seines reglementierten Tagesablaufs praktizierte. 

Thoreaus Werk wirkte durch seinen programmatischen Text 
Resistance to Civil Government (1849) auf nachfolgende 
Protestbewegungen des 20. Jahrhunderts wie die der 
Vietnamkriegsgegner, Mahatma Gandhis oder Martin Luther Kings 
ein. Thoreau befürwortet hier einen Ungehorsam gegenüber 
staatlichen Normen oder Verordnungen, die im Widerspruch zum 
persönlichen Gewissen stehen. So weigerte sich Thoreau selbst z.B., 
Abgaben für den von ihm als unrecht empfundenen Mexikanisch- 
Amerikanischen Krieg (1846-1848) zu leisten, wofür er auch einen 
Gefängnisaufenthalt in Kauf nahm. Seine Kritik an staatlichen 
Normen ging teilweise bis zur Negierung jeglicher Regierung oder, 


wie Thoreau es in Resistance to Civil Government auf den Punkt 
bringt: «That government is best which governs least.»[48] 

Die Selbstverwirklichung, die sich in Thoreau und Emerson auf 
die persönlichen Dimensionen des Menschen konzentriert, erfährt in 
den Arbeiten Margaret Fullers (1810-1850) - einem weiteren 
Mitglied des inneren Transzendentalistenkreises — eine im weitesten 
Sinne feministische Ausrichtung. Margaret Fuller, die von ihrem 
dominanten Vater im Rollenbild eines Jungen zu einem 
intellektuellen Wunderkind dressiert wurde, rebelliert in ihrem 
Werk gegen diese als Kind schmerzlich erfahrenen Rollenzwänge. 
Ganz im Sinne Emersons kritisiert Fuller in ihren Memoirs of 
Margaret Fuller Ossoli (1852), wie unnatürlich und belastend ihre 
einseitig intellektuelle Erziehung ohne Kontakt zu gleichaltrigen 
Spielkameradinnen verlaufen ist. Ihr größter Erfolg war Woman in 
the Nineteenth Century (1845), in dem Fuller, ausgehend von der 
Declaration of Independence, die Frage stellt, ob das Diktum «All men 
are born free and equal» auch für die Frauen in den USA zuträfe. 
Fuller stellte sich damit in die Tradition der französischen 
Feministin Olympe de Gouges, die Ende des 18. Jahrhunderts den 
Gleichheitsgedanken in der Französischen Revolution in Bezug auf 
seine Tauglichkeit für Frauen beleuchtete. Mit ihrer feministischen 
Kritik steht Fuller aber auch am Beginn einer langen Tradition 
amerikanischer Feministinnen, die, wie ein halbes Jahrhundert 
später z.B. Charlotte Perkins Gilman, die Stellung der Frau in einem 
größeren philosophischen bzw. ökonomietheoretischen Kontext 
behandeln. 

Ebenfalls im weiteren Umfeld der Transzendentalisten angesiedelt 
war Nathaniel Hawthorne (1804-1864), dessen Romane und 
Kurzgeschichten zur Aufbruchsstimmung - der sogenannten 
American Renaissance — beigetragen haben. Hawthorne, der als 
Nachbar Emersons in Concord mit dem Gedankengut der 
Transzendentalisten sehr gut vertraut war, geht in seinem 
literarischen Werk trotz transzendentalistischer Elemente einen 
eigenständigen Weg. Während der Transzendentalismus Emersons 
eine kompromisslose Gegenwartsorientierung fordert, die jeglichen 
Ballast der Vergangenheit als «Grabdenkmäler der Väter» abtut, 


positioniert Hawthorne seine Texte bewusst in der amerikanischen 
Geschichte. Gerade der amerikanische Puritanismus des 17. 
Jahrhunderts wird zum Thema, an dem sich Hawthorne in seinen 
Kurzgeschichten und Romanen abarbeitet. Der Unmittelbarkeit der 
Sinneswelt, die bei Thoreau zum zentralen Anliegen seines 
Schreibens wird, hält Hawthorne ein symbolträchtiges und 
allegorisierendes Textgewebe entgegen, das sich auch in Sprache 
und Stil einer rückgewandten Ästhetik verpflichtet. 

Die Welt der Sinne, welche die Transzendentalisten als 
Ausgangspunkt für philosophische Erkenntnis erachten, hinterfragt 
Hawthorne in seiner Neudefinition des literarischen Genres der 
romance, wobei er der Imagination einen zentralen Stellenwert 
zuschreibt. Aus heutiger Sicht unterscheiden sich Hawthornes 
romances kaum von traditionellen Romanen. Für Hawthorne 
zeichnet sich der Roman aber durch eine stärkere Betonung des 
«Realistischen» aus; die romance nimmt hingegen traumhafte, 
allegorische und übernatürliche Elemente in sich auf, wobei die 
Grenze zwischen Imagination und Realität fließend wird. 

Eindrucksvolles Beispiel dieser literarischen Neuorientierung ist 
Hawthornes bekanntester Roman The Scarlet Letter (1850). In einer 
langen Einleitung zum Text, dem sogenannten Custom House, 
stiliiertt sich Hawthorne zum fiktiven Herausgeber eines 
gefundenen Manuskripts aus der Frühzeit des puritanischen 
Neuengland, des «Scarlet Letter». Hierbei gibt er auch Einblicke in 
seine besagte Fiktionstheorie der romance, die er an der Schnitt 
stelle von Realität und Imagination ansiedelt, in der wie im 
Mondlicht Reales und Imaginiertes zu verschmelzen scheinen. 

Der eigentliche Text von The Scarlet Letter erzählt die Geschichte 
der jungen Frau Hester Prynne im puritanischen Boston. Sie wurde 
aufgrund ihres Ehebruchs und der Geburt ihrer illegitimen Tochter 
öffentlich an den Pranger gestellt und dazu verurteilt, lebenslang 
den scharlachroten Buchstaben «A» für «adultery», also Ehebruch, 
auf der Kleidung über der Brust zu tragen. Hester weigert sich, die 
Identität ihres Liebhabers preiszugeben und schützt damit den 
Priester Arthur Dimmesdale, der zu den angesehensten Personen der 
Gemeinde zählt. Während sich Hester in ihr Leben als von der 


Gemeinschaft Ausgestoßene fügt, wird die Last der nicht 
eingestandenen Sünde für Arthur Dimmesdale zum 
unüberwindbaren psychischen und gesundheitlichen Problem. 
Hesters früherer Ehemann, der Arzt Roger Chillingworth, errät 
durch Zufall die Schuld Dimmesdales und quält diesen unter dem 
Deckmantel medizinischer Behandlung. Als der körperliche und 
psychische Druck für Dimmesdale zu groß werden, beschließt er, in 
einer Öffentlichen Rede am Pranger seine Sünde mit Hester Prynne 
zu gestehen, enthüllt seinen auf der Brust herangewachsenen 
Buchstaben «A» und stirbt daraufhin in Hesters Armen. Hester trägt 
weiterhin den Buchstaben «A» auf ihrer Kleidung, bleibt in ihrem 
Haus außerhalb der Siedlung und betätigt sich karitativ in der 
Gemeinschaft. In der Schlüsselszene des Romans enthüllt Arthur 
Dimmesdale den als eine Art Stigmata entstandenen Buchstaben «A», 
den er wegen seiner doppelten Schuld - der des Ehebruchs und der 
des Verschweigens der Sünde — direkt am Körper trägt. Hier zeigt 
sich die Verquickung von Realem und Mystischem, aber auch der 
Hang zum Allegorisch-Symbolischen in Hawthornes romance. 

Hawthornes literarische Rückprojektionen in die Zeit des 
Puritanismus sind einerseits autobiographisch motiviert, da einer 
seiner Vorfahren als Richter in die Hexenprozesse von Salem 
verwickelt war, andererseits aber versteht Hawthorne den 
Puritanismus symbolisch als unterschwellige Kraft im 
amerikanischen Denken, die es aufzuarbeiten gilt. Bereits in 
früheren Texten wie in «The Maypole of Merry Mount» (1837) hat 
sich Hawthorne mit den dunklen Seiten des Puritanismus 
auseinandergesetzt. In der Kurzgeschichte widmet er sich der 
historisch belegten puritanischen Unterdrückung der Kolonie Merry 
Mount, gegründet vom äußerst unkonformen Thomas Morton. 

Diese Beispiele einer historischen Verortung seiner Anliegen 
dürfen aber nicht darüber hinwegtäuschen, dass Hawthorne auch 
direkte Problemkreise seines Umfelds aufgegriffen hat. Er 
verwendet z.B. in seinem Roman The Blithedale Romance (1852) 
eines der real existierenden utopischen Gemeinschaftsexperimente 
der Transzendentalisten —- die sogenannte Brook Farm - als 
Handlungsort für seine schlüsselromanartige Abrechnung mit dem 


gesellschaftspolitischen Umsetzungsversuch transzendentalistischen 
Ideenguts. So findet sich etwa die Transzendentalistin Margaret 
Fuller in der Figur der feministischen Zenobia im Roman wieder. 
Wie in einem Großteil seines CEuvres zeichnet sich auch hier wieder 
eine autobiographische Dimension ab: Hawthorne hatte selbst Zeit 
in der Brook Farm-Kommune verbracht und diese 
transzendentalistische Erfahrung literarisch kritisch hinterfragt. 


V. American Renaissance 


Kaum vom Transzendentalismus zu trennen sind die Vertreter der 
sogenannten American Renaissance - einer Epoche, deren 
Bezeichnung der bekannte Literaturwissenschaftler F. O. 
Matthiessen für die großen Meisterwerke der amerikanischen 
Literatur um die Mitte des 19. Jahrhunderts geprägt hat. Oft 
werden auch Emerson, Hawthorne und Thoreau zur American 
Renaissance gezählt; andererseits werden aber auch Autoren wie 
Herman Melille (1819-1891) gerne den Transzendentalisten 
zugeordnet, weil ihre Romane und Kurzgeschichten vielfältig auf 
transzendentalistisches Gedankengut Bezug nehmen. Als Sohn eines 
in den Bankrott geschlitterten Kaufmanns lernte Melville bereits mit 
15 Jahren beruflich auf eigenen Füßen zu stehen und seine Familie 
finanziell zu erhalten. Mit 19 fuhr er zur See und verbrachte 
mehrere Jahre auf einem Walfänger in der Südsee. Die Erfahrungen 
dieser Seereisen stellen den teilweise autobiographischen 
Hintergrund seiner frühen Romane dar. 

Bereits sein erster Roman Typee (1846) wurde zum größten 
literarischen Erfolg seiner Laufbahn als Schriftsteller. Melville 
erzählt hier die Geschichte des Matrosen Tommo, der sich nach 
seiner Flucht von einem unmenschlich geführten Schiff zu einem 
kannibalistischen Stamm auf eine Insel der Marquesas durchschlägt. 
Dort wird er freundlich in die Typee-Stammesgemeinschaft 
aufgenommen und verbringt mehrere Monate in einer Beziehung 
mit einer Südseeschönheit. Überschattet wird die paradiesische 
Eintracht dieses Idylls durch die latent lauernde Gefahr des 
Kannibalismus und durch den Zwang, sich durch Gesichts- und 
Ganzkörpertätowierung völlig in die Kultur des Typee-Stammes zu 
integrieren. Diese Ängste bewegen Tommo schließlich, die Flucht zu 
ergreifen und in die westliche Welt zurückzukehren. 


In der Darstellung der Tätowierungen, die Melville von seinem 
Aufenthalt auf den Marquesas-Inseln kannte, wird eine wichtige 
Dimension von Melvilles Werk im Allgemeinen bereits in seinem 
Erstlingsroman greifbar. Es handelt sich hierbei um Melvilles 
ambivalente persönliche Einstellung zur Andersartigkeit in 
kultureller, aber auch in sexueller Hinsicht. Der Icherzähler ist auf 
vielfältige Weise von der Kultur der Typee angezogen und zugleich 
abgestoßen. In diesem kulturellen Umfeld der Andersartigkeit wird 
beim Icherzähler immer wieder eine homoerotische Neigung 
spürbar, die scheinbar nur in diesem fremdartigen kulturellen 
Kontext an die Oberfläche treten kann. Dies drückt sich meist in 
einer unterschwelligen Wortwahl des Icherzählers aus, wenn er mit 
Männern dieser Fremdkulturen interagiert und sich plötzlich in die 
Rolle einer sexuell begehrenswerten Frau oder, wie Melville es in 
einer Passage in Typee ausdrückt, einer «belle of the season»[49], 
begibt. Diese homoerotische Dimension von Melvilles Denken wird 
in der Forschung auch mit seinem vergeblichen Bemühen um die 
persönliche Anerkennung durch Hawthorne in Verbindung gebracht. 

In dem erst Jahre nach seinem Tod erfolgreichen Roman Moby 
Dick (1851) werden die Ingredienzien seiner frühen Romane weiter 
verarbeitet: das Seefahrt-Umfeld, der Kulturkontakt, die für die 
Transzendentalisten charakteristische Auseinandersetzung mit der 
Natur und, typisch für Melville, eine geschlechtsexperimentelle 
Komponente. Die Geschichte wird vom Matrosen Ishmael erzählt, 
der auf einem Walfänger unter dem mysteriösen Captain Ahab 
anheuert. Ahab ist, so stellt sich auf hoher See heraus, besessen von 
dem Gedanken, sich an dem weißen Wal Moby Dick zu rächen, der 
ihm bei einer früheren Begegnung ein Bein geraubt hat. Die als 
kommerzielle Walfangexpedition geplante Fahrt wird zur 
Verfolgungsjagd durch die Weltmeere, die im Kampf Ahabs gegen 
Moby Dick gipfelt, bei dem Ahab vom Wal in die Tiefe gerissen 
wird. 

Erzähltechnisch interessant und bahnbrechend ist der Einsatz des 
Matrosen Ishmael, mit dessen Stimme Melville den Roman beginnen 
lässt, wenn sich der Icherzähler mit den Worten «Call me 
Ishmael»[50] an den Leser wendet. Ungewöhnlich ist der 


Blickwinkel, aus dem Ishmael die Handlung rund um die zentrale 
Figur des mysteriösen Captain Ahab wiedergibt. Die Frage, warum 
das Geschehen aus der limitierten Perspektive Ishmaels dargestellt 
wird, lässt sich mit der damit einhergehenden Mystifizierung Ahabs 
leicht erklären. Würde Melville Ahab als Icherzähler einsetzen, 
wären seine verwundenen Gedanken für den Leser kein Geheimnis 
mehr, sondern vielmehr durchschaubar wie ein offenes Buch. Diese 
Technik wendet in den 1920er Jahren F. Scott Fitzgerald auf 
ähnliche Weise in seinem Roman The Great Gatsby an, um ebenfalls 
die mysteriöse Zentralfigur Gatsby durch eine unbedeutende 
Nebenfigur als Icherzähler zu überhöhen. 

Neben diesen erzähltechnischen Besonderheiten zeichnet sich der 
Roman ähnlich wie Thoreaus Walden durch eine Vielzahl penibler 
listenartiger Aufzählungen besonders von Walfangtechniken aus. 
Wieder ist man an das transzendentalistische Verständnis der 
empirischen Fakten erinnert, das schlussendlich eine kosmische 
Einsicht in Form eines umfassenden «reason» erzeugt. Mit den 
Werken von Nathanael Hawthorne wiederum hat Moby Dick den 
Hang zum Symbolisch-Parabelhaften gemeinsam, der sich in Ahabs 
Kampf mit den elementaren Kräften in Form des weißen Wals 
manifestiert. 

Aber auch Melvilles Grundthema der Konfrontation mit dem 
Anderen, das bereits in Typee angelegt ist, tritt auf vielfältige Art in 
Moby Dick an die Oberfläche. Einmal in der psychischen 
Andersartigkeit Ahabs, aber auch in der Figur des edlen Wilden 
Queequeg, der als tätowierter Kopfjäger eine freundschaftliche 
Beziehung zu Ishmael unterhält. Gerade in dieser Beziehung zeigt 
sich wieder eine mögliche homoerotische Tiefenstruktur, wenn 
Ishmael im Bett, das er sich mit Queequeg teilen muss, plötzlich 
über seine Geschlechtsidentität reflektiert, weil Queequeg als 
Repräsentant des kulturell Anderen im Schlaf seinen tätowierten 
Arm um ihn gelegt hat: 

Upon waking next morning about daylight, I found Queequeg’s arm thrown over me in 


the most loving and affectionate manner. You had almost thought I had been his wife. 
[51] 


Als ich am nächsten Morgen gegen Tagesanbruch erwachte, lag Quiquegs Arm mit der 
liebevollsten und zärtlichsten Gebärde über mir. Fast konnte man meinen, ich sei seine 
Frau.[52] 


Dieses kulturelle und sexuelle «Andere», an dem sich Melville in 
seinen Seeromanen abarbeitet, tritt in modifizierter Gestalt auch in 
seinen Kurzgeschichten auf. In seinem fast postmodern anmutenden 
«Bartleby, the Scrivener: A Story of Wall Street» (1856) trifft der 
Icherzähler und Inhaber einer Firma an der New Yorker Wall Street 
auf den Schreiber Bartleby. Dieser entzieht sich den 
gesellschaftlichen Normen auf eigenwillige Weise und repräsentiert 
die Funktion des Anderen innerhalb der dominanten Kultur 
Amerikas. Der kauzige Bartleby wird zu einem konsequenten 
Normverweigerer, der alle Aufträge seines Arbeitgebers mit einem 
stereotypen «I would prefer not to.»[53] ablehnt. Der Icherzähler ist 
diesem passiven Widerstand hilflos ausgeliefert und muss mehr oder 
minder ohnmächtig akzeptieren, dass sich Bartleby in einem der 
Büros häuslich niederlässt und jegliche Arbeit verweigert. Nur durch 
eine Übersiedlung der Firma kann der Firmeninhaber sich 
schließlich Bartlebys entledigen. 

Melville gelingt es in dieser Kurzgeschichte, mit dem 
amerikanischen Traum der protestantischen Arbeitsethik, wie sie 
schon Benjamin Franklin in seiner Autobiographie festgeschrieben 
hat, radikal abzurechnen. In der Figur Bartlebys realisiert er auf 
eigenwillige Weise Thoreaus Konzept des zivilen Ungehorsams, 
wobei er dieses aber auf fast absurde Weise überzeichnet. Mit seiner 
Charakterisierung Bartlebys entwickelt Melville bereits Elemente 
des absurden Theaters und der Postmoderne oder auch der 
Kurzgeschichten J. D. Salingers aus der Mitte des 20. Jahrhunderts. 

Melvilles Interesse an «Andersartigkeit», dem er in den 
Seeromanen und den Kurzgeschichten nachgeht, ist vor allem 
kulturkritisch motiviert und ausgerichtet darauf, die Grenzen der 
sozial kodierten Geschlechtsidentität zu verwischen. Noch einen 
Schritt weiter in dieser Psychologie der Andersartigkeit ging 
Melvilles Zeitgenosse Edgar Allan Poe (1809-1849), der sich 
besonders der dunklen und abartigen Seite des menschlichen Geistes 
verschrieb. Poe, der nach dem Tod seiner Eltern von einem Händler 


aus Richmond teilweise in England großgezogen wurde, brach sein 
Studium der Rechtswissenschaft ab und schlug gegen den Willen 
seines Ziehvaters eine Laufbahn als Literat ein. Seine frühen 
Kurzgeschichten erhielten Preise, die ihm zu Anstellungen bei 
literarischen Magazinen verhalfen, wo Poe zahlreiche Rezensionen, 
Essays, Gedichte und Kurzgeschichten publizierte. 

Besonders in seinen Kurzgeschichten wird sein Hang zum 
Düsteren, Morbiden und Abnormen deutlich, der sich in makabren 
und bizarren Themen niederschlägt. Lebendig begraben zu sein, 
Wiederkehr der Toten, Stürze in die Tiefe und sogar Nekrophilie 
sind die Ingredienzien seiner Erzählungen. In der Kurzgeschichte 
«The Tell-Tale Heart» (1843) tötet der Icherzähler seinen Vermieter, 
dessen körperlicher Defekt ihn zu dieser Tat getrieben hat. Nachdem 
er dessen Leiche zerstückelt unter dem Fußboden versteckt hat und 
anschließend von der Polizei über den Verbleib des Alten befragt 
wird, glaubt der Mörder den Herzschlag des Toten laut und deutlich 
unter den Bodenbrettern zu vernehmen. In der Folge in den 
Wahnsinn getrieben, schreit der Icherzähler schließlich «freiwillig» 
den Beamten sein Mordgeständnis ins Gesicht. 

Mit dieser Anatomie eines abnormen Mordes bzw. der 
Innenperspektive des Täters begründet Poe das Genre der 
psychologischen Kriminalliteratur. Aber nicht nur die psychischen 
Abgründe des Mörders interessieren Poe, auch die geistigen 
Zustände eines Mordopfers im Angesicht des bevorstehenden Todes 
verarbeitet er in verschiedenen Erzählungen. So werden die 
mentalen und körperlichen Qualen des Icherzählers in «The Pit and 
the Pendulum» (1842) ausführlich behandelt, der im Dunkel eines 
unterirdischen Verlieses unterschiedlichen Gefahren wie z.B. dem 
Absturz in einen Brunnen ausgesetzt ist. Zentrales Motiv der 
Geschichte ist sein bevorstehender Tod durch ein riesiges, mit jedem 
Schwung dem Gefesselten näher kommendes, messerscharfes 
Pendel. Poe zeigt in der Innenperspektive die mentalen Zustände in 
einer Extremsituation und die psychischen Mechanismen, mit dieser 
Todesangst umzugehen. Er erinnert in dieser Geschichte teilweise an 
Charles Brockden Browns Roman Edgar Huntly, dessen Protagonist 
ebenfalls im Volldunkel einer Höhle gefangen und der Gefahr des 


Abstürzens ausgesetzt ist. Neben Brown ist Poe in vielfältiger Weise 
der englischen und deutschen Romantik (z.B. E. T. A. Hoffmann) 
und dem Schauerroman des späten 18. Jahrhunderts verpflichtet. 

Das psychologische Interesse Poes schließt aber neben Täter und 
Opfer auch den Detektiv mit ein. In seiner Geschichte «The Murders 
in the Rue Morgue» (1841) wird ein Mordfall durch den 
scharfsinnigen Detektiv Auguste Dupin aufgeklärt. Hier geht es Poe 
nicht um die Überführung eines Mörders gemäß dem klassischen 
«Who done it»-Schema, sondern um die Exemplifizierung einer 
analytischen Denkmethode zur Darlegung einer Beweiskette. Die 
Schlussfolgerungen des Detektivs werden nämlich erst am Ende in 
Form eines großen Paukenschlags preisgegeben. Der Leser, der sich 
mit dem naiven Icherzähler und Freund des Detektivs identifiziert, 
wird somit am Ende der Geschichte auf seine unzulänglichen 
analytischen (Spuren-)Lesekompetenzen hingewiesen. 

Hierin verweist Poe auf erzählerische Stilmittel des 
zeitgenössischen Filmgenres der sogenannten mind-tricking 
narratives, wie z.B. M. Night Shyamalans The Sixth Sense (1999), die 
den Zuschauer am Ende des Films darauf hinweisen, dass zentrale 
Handlungselemente falsch «gelesen» bzw. interpretiert wurden. Der 
Leser bzw. Zuseher schlüpft dadurch in die Rolle eines Detektivs, 
der die eigentliche Handlung zu entschlüsseln hat. Poe klassifiziert 
diese Art der Erzählung als «tales of ratiocination», als «Erzählungen 
der logischen Folgerung». Durch diese Struktur wird die eigentliche 
Spannung auf die korrekte Leseart der Indizien gelegt und die 
Aufklärung des Verbrechens bzw. das Finden des Täters erhält 
sekundäre Bedeutung. Dies wird auf fast parodistische Weise in der 
schlussendlichen «Überführung» eines Orang-Utans als «Mörder» in 
«The Murders in the Rue Morgue» deutlich. 

Poes Begeisterung für das Analytisch-Scharfsinnige findet sich 
auch in seinen literaturtheoretischen Aufsätzen. In «The Philosophy 
of Composition» (1846) gibt Poe vor, sein Gedicht «The Raven» 
(1845) nach strikt methodischen Gesichtspunkten verfasst zu haben, 
wobei alle kompositorischen Elemente auf einen bestimmten 
Eindruck auf den Leser abzielen. Von diesem «unity of effect» eines 
Textes leitet Poe seine weiteren Überlegungen und 


Kompositionsschritte ab. Dazu gehören ein kurzer Umfang eines 
Textes «to be read at one sitting»[54] («in einem Zug gelesen»)[55], 
aber auch rhythmische und lautliche Elemente, die den gewählten 
Gesamtaspekt unterstützen. In der Weise, in der Poe die umfassende 
Geschlossenheit eines Textes betont, gleichen seine Überlegungen 
den Grundprämissen der Literaturtheorie des New Criticism aus der 
Mitte des 20. Jahrhunderts. Der Leser von «The Philosophy of 
Composition» erleidet ein ähnliches Schicksal wie der Leser in den 
«tales of ratiocination»: eine übergeordnete Instanz wie der Detektiv 
oder hier Poe selbst (als der Autor des Aufsatzes) entlarvt uns als 
schlechte Leser seines Gedichts. «The Philosophy of Composition» 
gibt zwar vor, ein literaturtheoretischer Text zu sein, stellt sich bei 
genauerer Betrachtung aber vielmehr als eine weitere klug getarnte 
«tale of ratiocination» heraus. 

Im selben Aufsatz gibt Poe auch tiefe Einblicke in die makabre 
Logik seiner Ästhetik, wenn er behauptet: «the death then of a 
beautiful woman is unquestionably the most poetical topic in the 
world»[56]. Diese Aussage erhält eine Schlüsselfunktion für das 
Verständnis der erotisierenden Darstellung sterbender Frauen in 
seinen Texten, wie z.B. in der Kurzgeschichte «Ligeia» (1838), die 
gleich den Tod zweier Frauen sowie die Rückkehr einer Toten 
behandelt. 

Poes Hinwendung zum Abartigen wurde von seinen 
amerikanischen Zeitgenossen nicht nur positiv aufgenommen. 
Emerson — der Doyen des Transzendentalismus — konnte Poes 
Texten nur wenig bis gar nichts abgewinnen. Dies ist auch 
keineswegs verwunderlich, da Poes Erkundungen der dunklen Seite 
der menschlichen Psyche im offensichtlichen Widerspruch zum 
Zweckoptimismus und Utopismus der Transzendentalisten stehen. 
Ganz anders wurde Poe in Europa, vor allem in Frankreich von 
Charles Baudelaire und Stephane Mallarme&, rezipiert, was wiederum 
indirekt eine positivere Bewertung Poes in den USA bewirkte. 

Viel wohlwollender wurden hingegen in der Mitte des 19. 
Jahrhunderts traditioneller anmutende Prosatexte vom breiten 
Publikum aufgenommen. Ein sehr gutes Beispiel dafür, wie 
hartnäckig und erfolgreich sich die Handlungsstruktur der 


sentimental novel des späten 18. und frühen 19. Jahrhunderts (mit 
ihren melodramatischen schwarz-weiß Zeichnungen) halten konnte, 
ist Harriet Beecher Stowes (1811-1896) Werk Uncle Tom’s Cabin 
(1852), das zum populärsten amerikanischen Roman des 19. 
Jahrhunderts avancierte. Aus ihrem weißen calvinistischen 
Glaubenshintergrund heraus entwirft Stowe den einflussreichsten 
Roman der Zeit vor dem amerikanischen Bürgerkrieg, den Abraham 
Lincoln während des Bürgerkriegs als «the book that made this war» 
bezeichnet haben soll. 

Im Zentrum der Geschichte steht Uncle Tom, ein treuer, fast ins 
Heiligenhafte verklärter Sklave, der durch Verkauf von Frau und 
Kindern getrennt wird und in die Hände eines grausamen Yankees 
gerät. Als Tom sich selbst unter Peitschenhieben weigert, den 
Aufenthaltsort zweier flüchtiger Sklavinnen preiszugeben, stirbt er 
in Folge der Misshandlungen. Der junge Vorbesitzer George Shelby, 
der zur Rettung Toms angereist ist, kann ihm nicht mehr helfen, 
schwört aber feierlich, sich für die Abschaffung der Sklaverei 
einzusetzen. 

Trotz der offensichtlichen Wirkung, die Stowes Roman für die 
Sklavenbefreiung und die emotionale Mobilmachung vor dem 
amerikanischen Bürgerkrieg zuzuschreiben ist, ist die 
Charakterisierung Toms nicht unproblematisch. Er wird in seiner 
überzeichneten Duldsamkeit jeglicher äußerlicher Ungerechtigkeit 
zu einer stereotypen Abstraktion des «good nigger», der allen 
Misshandlungen gegen sich und die Seinen mit passiver 
Unterordnung begegnet. Durch seinen Tod wird er als christusartige 
Figur zum Erlöser seiner Rasse stilisiert, der damit ein Umdenken in 
Rassenfragen in der weißen Kultur Amerikas herbeiführt. Nicht von 
ungefähr wird der Begriff «Uncle Tom» zum Synonym für einen 
angepassten, unterwürfigen und unmündigen Afro-Amerikaner. 

Stowes Roman wurde - ohne ihre Zustimmung - in der zweiten 
Hälfte des 19. Jahrhunderts im ganzen Land immer wieder in 
verschiedenen Bühnenadaptionen als Theaterstück aufgeführt und so 
auch zu einem der populärsten Dramen des 19. Jahrhunderts in 
Amerika. Besonders das melodramatische Element, das Stowes Text 
anhaftet, war für den Bühnengeschmack der Zeit geradezu 


prädestiniert. Wir finden ähnliche Ingredienzien auch in den 
anderen Theaterstücken dieser Epoche, zum Beispiel in dem 
Mulattendrama The Octoroon (1859) des irischen Melodramatikers 
Dion Boucicault (1820-1890), der seine Stücke für den 
amerikanischen Markt schrieb. Hier wird eine weiß erscheinende 
Frau, die als «octoroon», also als Achtelmischblut, dem Gesetz nach 
als Schwarze gilt, als Sklavin verkauft. Wieder sind es klare 
Gegensätze zwischen Gut und Böse und eine sentimentale Handlung, 
die das Publikum begeistern. Bei The Octoroon wie auch bei Uncle 
Tom’s Cabin handelt es sich um die Stimmen von Autoren, die nicht 
der unterdrückten Minderheit angehören, sich aber als Sprachrohr 
dieser Gruppe verstehen. In beiden Fällen kommen nur 
schablonenhafte Figuren wie der duldsame Tom oder die tragic 
mulatta als angepasste Stereotypen zum Einsatz, deren Passivität 
keine Gefahr für den Fortbestand des weißen Establishments 
darstellt. 

Jedoch haben bereits im 18. Jahrhundert Afro-Amerikaner ihre 
Stimme in den sogenannten slave narratives erhoben. Ein frühes 
Beispiel ist Olaudah Equiano (ca. 1745-1797), der mit The Interesting 
Narrative of the Life of Olaudah Equiano, or Gustavus Vassa, the African 
(1789) den Grundstein für die afro-amerikanische Autobiographie 
legte, indem er den Übergang von der westafrikanischen Kultur, aus 
der er als Elfjähriger durch die Versklavung herausgerissen wurde, 
zur amerikanischen beschreibt. Während die älteren «slave 
narratives» wie die Equianos den Übergang von der ursprünglichen 
afrikanischen Heimat in die neue Welt und damit die Akkulturation 
als Ausgangspunkt ihrer Erzählung wählen, konzentrieren sich die 
Texte des 19. Jahrhunderts vor allem auf die Umstände des 
individuellen Sklavenalltags und die meist erfolgreiche Erlangung 
der Freiheit. 

Die Autobiographie Narrative of the Life of Frederick Douglass, an 
American Slave des entlaufenen und des Schreibens mächtigen 
Frederick Douglass (1818-1895) wurde nach ihrer Publikation 1845 
zu einem Bestseller. Auch Harriet Jacobs’ (1813-1897) Incidents in 
the Life of a Slave Girl (1861) wurde Teil dieser immer lauter 
werdenden afro-amerikanischen Stimmen in der Autobiographie. 


Nicht nur in der Prosa findet die Literatur der USA um die Mitte 
des 19. Jahrhunderts zu einer eigenständigen Stimme, sondern auch 
in der Lyrik kommt es zu tiefgreifenden Veränderungen. Wie stark 
das Gedankengut des Transzendentalismus auch noch in der zweiten 
Hälfte des 19. Jahrhunderts nachwirkte, zeigt sich auf ganz 
besondere Weise in der Person des Dichters Walt Whitman (1819- 
1892). Mit seiner 1855 im Selbstverlag erschienenen 
Gedichtsammlung Leaves of Grass gelingt es dem Schulabbrecher, 
Autodidakten, Drucker und Publizisten Whitman einerseits 
transzendentalistisches Gedankengut konsequent weiterzuführen, 
und andererseits amerikanische Lyrik wie niemand vor oder nach 
ihm zu revolutionieren. 

Ähnlich wie Thoreau befolgt auch Whitman Emersons Dogma der 
Selbsterfahrung, die sich aus dem individuellen Umfeld speist. 
Während Thoreau der Natur einen besonderen Stellenwert beimisst, 
geht Whitman einige Schritte weiter. Seine Gedichte beziehen nicht 
nur die Natur im Sinne der physischen Umwelt mit ein, sondern 
weiten den Emerson’schen Naturbegriff auf alle Aspekte der 
materiellen Kultur aus. Whitman, der sich selbst als amerikanischer 
Barde im Sinne der Romantik und als Sprachorgan des Volkes 
begreift, zelebriert in listenartigem Singsang alle nur erdenklichen 
Erscheinungsformen. Natur wird in seiner Lyrik zum umfassenden 
kosmischen Container, dessen amerikanische Manifestationen es zu 
besingen gilt. So schreibt Whitman am Beginn seines Vorworts zu 
Leaves of Grass programmatisch: «The Americans of all nations at 
any time upon the earth have probably the fullest poetical nature. 
The United States themselves are essentially the greatest 
poem.»[57] Daraus folgt für Whitman konsequenterweise, dass sich 
in dem amerikanischen Barden, als den er sich sieht, Amerika zu 
manifestieren hat: «he incarnates its geography and natural life and 
rivers and lakes»[58]. In dieser kosmischen Funktion sieht sich 
Whitman als der transzendentale Mittler zwischen Natur und Geist 
«to indicate the path between reality and their souls»[59]. Whitman 
ist also keineswegs bescheiden in seinem Programm, das in vielen 
Zügen an Emersons Ruf nach einem amerikanischen Homer 
erinnert, der das Land wie der griechische Barde im wahrsten Sinne 


des Wortes fassen soll. Es ist daher auch nicht verwunderlich, dass 
Emerson als einer der wenigen Leser der Erstausgabe von Leaves of 
Grass Whitman in einem Brief positiv in seinem Projekt bestärkt: «I 
find it the most extraordinary piece of wit & wisdom that America 
has yet contributed [to literature].»[60] Wie wichtig für Whitman 
diese Legitimation durch den prominentesten amerikanischen 
Denker und geistigen Vater war, zeigt sich in der Tatsache, dass 
Whitman in weiteren Auflagen von Leaves of Grass Emersons Brief in 
Gänze abdruckt. 

Whitman geht aber in der Folge weit über Emerson hinaus. Die 
auffälligste und revolutionärste Weiterführung des transzendentalen 
Naturbegriffs ist die Neubewertung der «menschlichen Natur». In 
seiner Glorifizierung des menschlichen Körpers, vor allem seiner 
Sexualität, nimmt Whitman Fäden seiner Vorgänger wie Emerson, 
Thoreau und nicht zuletzt Melville auf, verwebt sie aber radikal zu 
einer pansexuellen Textur, die Homo- und Heterosexualität zu einer 
ganzheitlichen Natur des Menschen stilisiert. So schreibt er in «From 
Pent-up Aching Rivers» (1860): 


From my own voice resonant, singing the phallus, 

Singing the song of procreation, 

Singing the need of superb children and therein superb grown people, 
Singing the muscular urge and the blending, 

Singing the bedfellow’ s song [...][61] 


Aus meiner tönenden Stimme sing ich den Phallus, 

Singe den Gesang der Zeugung, 

Singe das Bedürfnis vortrefflicher Kinder und vortrefflicher Erwachsener, 
Singe den Drang der Muskeln und die Verschmelzung, 

Singe der Bettgenossin Gesang [...][62] 


oder in «Spontaneous Me» (1856): 


Love-thoughts, love-juice, love-odor, love-yielding, love-climbers, and the climbing sap, 

Arms and hands of love, lips of love, phallic thumb of love, breasts of love, bellies press’d 
and glued together with love 

Earth of chaste love, life that is only life after love, 

The body of my love, the body of the woman I love, the body of the man, the body of the 
earth [...][63] 


Liebesgedanken, Liebessaft, Liebesduft, Liebeshingabe, Liebessteiger und steigendes Mark 


Arme und Hände der Liebe, Lippen der Liebe, phallischer Daumen der Liebe, Brüste der 
Liebe, Bäuche mit Liebe aneinander gepreßt und geleimt, 

Erde keuscher Liebe, Leben, das nichts als Leben nach der Liebe ist, 

Der Körper meiner Liebe, der Körper der Frau, die ich liebe, der Körper des Mannes, der 
Körper der Erde [...][64] 


Whitmans Einbeziehung sexueller bzw. körperlicher Dimensionen 
hetero- und homosexueller Annäherung geht weit über das hinaus, 
was in der traditionellen Lyrik denkbar war. Sie wird von Dichtern 
der Beatgeneration der zweiten Hälfte des 20. Jahrhunderts wie 
Allen Ginsberg, aber auch dem spanischen Dichter Garcia Lorca 
wieder aufgegriffen und verstärkt. 

Bereits in «Song of Myself», dem Eröffnungsgedicht der 
Erstausgabe von Leaves of Grass, wird Whitmans Programm evident. 


I celebrate myself, and sing myself, 

And what I assume you shall assume, 

For every atom belonging to me as good belongs to you. 

I loafe and invite my soul, 

Ilean and loafe at my ease observing a spear of summer grass. 

My tongue, every atom of my blood, form’d from this soil, this air, 

Born here of parents born here from parents the same, and their parents the same [...][65] 


Ich feiere mich selbst und singe mich selbst, 

Und was ich mir anmaße, sollst du dir anmaßen, 

Denn jedes Atom, das mir gehört, gehört genausogut dir. 

Ich schlendere und lade meine Seele ein, 

Ich bücke mich, schlendere behaglich und betrachte einen Halm des Sommergrases. 

Meine Zunge, jedes Atom meines Blutes aus diesem Boden, dieser Luft geformt 

Hier geboren von Eltern, die hier geboren wurden, und deren Eltern ebenfalls, und deren 
Eltern ebenfalls [...][66] 


Die Eröffnungsverse des Gedichts nehmen den 
Inkarnationsgedanken des Vorworts wieder auf. In dem 
amerikanischen Barden verschwimmen Objekt und Subjekt, alles 
geht im kosmischen Körper des Poeten auf und umgekehrt geht er 
im Kosmischen bzw. in der Natur auf. In ihrer ganzheitlichen 
Weltsicht, in der jegliche Differenz aufgehoben ist, erinnern 
Whitmans Texte stark an Montaignes Renaissance-Essay Des 
Cannibales (1580), in dem ein zum Tode verurteilter Kannibale 
seinen gegnerischen Kannibalen klarzumachen versucht, dass in 


seinem Körper die Gesamtheit der Natur präsent ist, da alles 
miteinander verwoben ist. Ähnlich wie bei Whitman meint auch 
Montaignes Kannibale, dass in seinen Adern das Blut der Feinde 
bzw. ihrer Vorfahren fließt und sie daher mit ihm das Fleisch ihrer 
eigenen Ahnen verspeisen. Diesem Gedanken des organischen 
Ganzen auf ähnliche Weise folgend versucht Whitman, seine 
gesamte Umwelt in sich und seiner Lyrik im Sinne einer 
ganzheitlichen Introspektive aufzunehmen und zu zelebrieren. 

Im Gegensatz zur extrovertierten Position Whitmans scheint seine 
amerikanische Zeitgenossin Emily Dickinson (1830-1886) auf den 
ersten Blick einen genau umgekehrten Weg zu gehen und sich von 
ihrer Umgebung und Außenwelt völlig abzugrenzen. Dickinson 
stammte aus einer angesehenen Juristen- und Politikerfamilie aus 
Amherst, Massachusetts, deren Herkunft ins puritanische 
Neuengland zurückreicht. Sie erhielt eine sehr gute, ihrer Position 
angemessene Ausbildung und war in jungen Jahren relativ gut in die 
sozialen Aktivitäten der in der Öffentlichkeit stehenden Familie 
integriert. Mit zunehmendem Alter zog sich die unverheiratete 
Emily jedoch immer mehr aus dem öffentlichen Leben zurück. Ihr 
Aktionsradius war auf das Familienhaus und den dazugehörigen 
Garten in Amherst beschränkt. Selbst innerhalb des 
Familienanwesens pflegte Emily nur indirekten Kontakt mit 
Besuchern, mit denen sie, selbst in ihrem Zimmer sitzend, nur durch 
den Spalt einer aufgelehnten Tür hindurch sprach. 

In ihrer zweiten Lebenshälfte, die sich mit ihrem Rückzug aus der 
Gesellschaft deckt, schrieb Dickinson an die 1800 Gedichte, von 
denen aber nur ein halbes Dutzend während ihrer Lebenszeit 
publiziert wurde. Trotz enger brieflicher Kontakte zu Herausgebern 
und Kritikern wurde von diesen das innovative Potential von 
Dickinsons Lyrik in keiner Weise erkannt. Erst nach ihrem Tod fand 
sich in ihrem Zimmer eine große Zahl von selbstgebundenen Heften 
mit ihren Gedichten. Dickinsons Schwester sorgte für die erste 
Publikation der Gedichte einige Jahre nach dem Tod Emilys, wobei 
aber eine Vielzahl von Korrekturen der Herausgeber die Innovation 
und Originalität der Gedichte verfälschte. Auch blieb bis in die 
1930er Jahre die Rezeption ihrer Gedichte sehr verhalten. Erst mit 


den New Critics und in der zweiten Hälfte des 20. Jahrhunderts 
durch die feministische Literaturwissenschaft wurde Dickinson ein 
ebenbürtiger -— wenn nicht gar bedeutenderer — Platz neben 
Emerson, Thoreau und Whitman zugestanden. 

Was zeichnet Dickinsons Lyrik aus? Ganz im Gegensatz zu den 
öffentlichen Stimmen ihrer Zeit wie Walt Whitman ist Dickinsons 
Werk nach innen gerichtet, fokussiert, konzentriert und kondensiert; 
Dichtung versteht sie im Sinne von «Verdichten». Besingt Whitman 
Amerika in seiner Gesamtheit von Natur, Geographie und 
materieller Kultur seiner Bewohner, indem er Vers und Metrum 
freien Lauf zu geben scheint, bündelt Dickinson ihren Blick wie 
durch ein nach innen gerichtetes Brennglas. Viele ihrer Gedichte 
benützen eine sehr eigenwillige Metaphorik, die über weite 
Strecken an die conceits der Metaphysical Poets des 17. Jahrhunderts 
oder die symbolhafte Sprache der puritanischen Lyrik eines Edward 
Taylor erinnert, wie der Beginn des Gedichts «My life had stood a 
loaded gun» (ca. 1863) zeigt: 


My Life had stood - a Loaded Gun - 
In Corners - tilla Day 

The Owner passed - identified - 
And carried Me away - [...][67] 


Mein Leben lehnte - Schußbereit — 
Im Eck - bis eines Tages 

Der Eigner kam - erkannte Mich - 
Und hat Mich fortgetragen - [...][68] 


Neben Dickinsons ungewöhnlicher Metaphorik, die das Leben des 
lyrischen Ichs mit einer geladenen Waffe gleichsetzt, wird hier die 
für Dickinson typische Balladenstrophe sichtbar, die aus meist vier 
Zeilen und dem Reimschema ABCB besteht. Auch verwendet sie für 
die Entstehungszeit untypische Großschreibungen und eine 
eigenwillige Interpunktion. Welchen Stellenwert diese 
Interpunktionszeichen bzw. typographischen Aspekte für Dickinson 
besaßen, zeigt sich in ihrer Reaktion auf eines der wenigen zu 
Lebzeiten publizierten Gedichte. Sie klagt hier, dass aufgrund eines 


vom Herausgeber zusätzlich eingefügten Beistrichs und Punktes der 
Sinn ihres gesamten Gedichts verfälscht wurde. 

Wie sehr in Dickinsons Lyrik die Innenwelt der Autorin an die 
Stelle der Außenwelt tritt, verdeutlicht eine Vielzahl von Gedichten, 
in denen das Bewusstsein quasi verräumlicht wird, wie z.B. im 
Gedicht «I felt a funeral in my brain» (ca. 1862): 


I felt a Funeral, in my Brain, 

And Mourners to and fro 

Kept treading - treading - till it seemed 
That Sense was breaking through - [...][69] 


Begräbnis spürte ich, im Hirn, 

Trauernde auf und ab 

Stampften - und stampften - bis es schien 
Daß mir der Sinn einbrach - [...][70] 


Hier zeigt sich Dickinsons Obsession mit Tod und Vergänglichkeit, 
die sich auch autobiographisch in ihren Briefen als bestimmender 
Faktor ihrer zweiten Lebenshälfte nachweisen lässt. 

Neben unkonventioneller Metaphorik des Innenlebens, 
typographischer Eigenwilligkeit und Todesthematik zeichnen sich 
viele Gedichte Dickinsons durch eine Hinwendung zu einer nicht 
näher identifizierten «Master»-Figur aus. Es ist nicht klar, ob es sich 
hierbei um eine real existierende Bezugsperson handelt. Viel eher 
aber scheint Dickinson sich mit dem «Master», den sie unter 
anderem auch als «Signor» oder «Sir» direkt anspricht, eine fiktive 
Person oder Figur geschaffen zu haben, die vom Liebhaber bis hin 
zum christlichen Erlöser unterschiedliche Funktionen in ihrem 
lyrischen Mikrokosmos zu erfüllen hat. So bezeichnet sie zum 
Beispiel in dem bereits erwähnten Gedicht «My life had stood a 
loaded gun» den Besitzer ihres Lebens, das sie wiederum mit einer 
geladenen Waffe gleichsetzt, als «My Master». Diese «Master»-Figur 
kann aber auch konkreter als «Gott» benannt werden wie in dem 
Gedicht «Over the Fence» (ca. 1861): 


Over the fence — 
Strawberries - grow - 
Over the fence - 


I could climb - if I tried, I know - 
Berries are nice! 


But - if Istained my Apron - 

God would certainly scold! 

Oh, dear, — I guess if He were a Boy - 
He’d - climb - if He could![71] 


Über dem Zaun - 

Wachsen Erdbeeren - 

Über den Zaun - 

Könnt ich - wenn ich wollte, klettern — 
Erdbeeren schmecken fein! 


Doch - mach ich Flecken auf meine Schürze - 
Schilt mich Gott bestimmt! 

Ach was, - ich glaube wär Er ein Junge - 

Er - kletterte - Selbst dorthin [72] 


In diesem Gedicht mit vordergründiger sexueller Konnotation klingt 
eine Vielzahl von Elementen an, welche die Lyrik Dickinsons 
auszeichnen: imaginäre Barrieren, die zu überschreiten eine 
Unmöglichkeit darstellt, eine häufig wiederkehrende 
Gartenmetaphorik sowie die übergeordnete «Master»-Figur, die als 
Gott bezeichnet wird, jedoch in ihrer Geschlechteridentität fast 
blasphemisch in Frage gestellt wird. 

Gerade in dieser nicht näher identifizierten Instanz einer 
Autorität, die als regulierender, aber nicht spezifizierter 
Bezugspunkt fungiert, nimmt Dickinson postmodern anmutende, 
fast absurde Elemente vorweg. Ebenfalls ihrer Zeit voraus scheint 
Dickinson in Bezug auf die Materialität des Zeichens zu sein. In 
ihrer Sorge um typographische Aspekte als integrale, sinntragende 
Dimensionen des Textes erinnert Dickinson an die konkrete Poesie 
eines e. e. cummings im Modernismus des 20. Jahrhunderts. Es ist 
auch nicht verwunderlich, dass die eher archaisch anmutenden 
Elemente Dickinson’scher Lyrik, wie die «conceit»-artigen 
Metaphern, die wie ein Relikt aus dem amerikanischen Puritanismus 
erscheinen, gerade die modernistische Avantgarde beeindruckten. T. 
S. Eliot sieht in den 1920er Jahren in seinem berühmt gewordenen 
Essay über die Metaphysical Poets des 17. Jahrhunderts in deren 


Metaphorik ein Potential für modernistische Lyrik. So wird Emily 
Dickinson sowohl durch ihre Wurzeln in der puritanischen 
Vergangenheit als auch durch ihre fast psychologisierende 
Innenschau zu einer von Modernismus und Postmodernismus 
verspätet vereinnahmten Vorläuferfigur. 


VI. Gilded Age - Realismus 


So richtungsweisend modern und surreal Emily Dickinsons lyrisches 
Werk aus den 1860er Jahren rückblickend erscheinen mag, so 
konventionell und realistisch präsentiert sich der Roman in der 
zweiten Hälfte des 19. Jahrhunderts in den USA. Dieses Zeitalter 
wird in der Literatur- und Kulturgeschichte von Mark Twain 
spöttisch als «Gilded Age», als «vergoldetes Zeitalter» bezeichnet. 
Das anbrechende, vermeintlich goldene Zeitalter, ist bei genauerem 
Hinsehen lediglich «vergoldet», weil es durch erstarkenden 
Kapitalismus und Materialismus von innen her ausgehöhlt wird. Es 
ist die Zeit der großen Monopolbildungen der Rockefellers, 
Carnegies oder Mellons, die in den neuen Industrien wie 
Rohstoffförderung, Eisenbahn oder Telekommunikation Fuß fassen 
konnten. Zur gleichen Zeit kam es aber mit dem Bürgerkrieg 
zwischen Nord- und Südstaaten (1861-1865) zur tiefsten 
sozialpolitischen Bruchlinie in der amerikanischen Geschichte. 
Bemerkenswerterweise hinterließ aber diese Wunde in der 
amerikanischen Identität auffällig wenig literarische Spuren. 

Ein bekannter Autor, bei dem die Nord-Süd-Problematik 
mitschwingt, ist Mark Twain (1835-1910). Geboren als Samuel 
Langhorne Clemens wuchs er im tiefen Süden auf, verließ die 
Schule mit zwölf Jahren, arbeitete mehrere Jahre auf 
Flussdampfschiffen, schlug sich als reisender Drucker durch, 
kämpfte kurz in der Südstaatenarmee, desertierte und verbrachte 
den Rest des Bürgerkriegs im Westen. In dieser Zeit arbeitete er als 
Journalist und nahm das Pseudonym Mark Twain an, unter dem er 
auch später seinen internationalen Bekanntheitsgrad erlangte. 
(«Mark twain» ist der Ruf des Schiffslotsen zur Information über die 
Wassertiefe und bedeutet soviel wie zwei Faden, also sicheres 
Wasser.) 


Bereits sein erstes publiziertes Buch, die 
Kurzgeschichtensammlung The Celebrated Jumping Frog of Calaveras 
County, and Other Sketches (1867), verhalf Mark Twain, wie er sich 
von nun an nannte, zu großem Erfolg. Die Titelgeschichte der 
Kurzgeschichtensammlung bündelt zahlreiche zentrale Elemente 
späterer Twain’scher Prosawerke. Es handelt sich um eine 
sogenannte tall tale - eine Art von Lügengeschichte, die zum 
folkloristischen Erzählgut des amerikanischen Südwestens gehört. 
Hierbei trifft ein gebildeter Gentleman auf einen durchtriebenen 
lokalen Helden, wobei eine gewollte Situationskomik entsteht, die 
sich aus der Interaktion dieser beiden Charaktertypen ergibt. Die 
vermeintliche Überlegenheit amerikanischer _zivilisatorischer 
Errungenschaften und hinterwäldlerische Schläue treffen hier ebenso 
aufeinander wie Standardenglisch und regionaler Dialekt. James 
Russell Lowell, einer der einflussreichsten literarischen 
Kommentatoren der Zeit, preist Twains Geschichte für ihre 
originelle Verbindung von lokaler Geschichtenerzähltradition mit 
literarischem Anspruch von Satire und Ironie. 

In der Geschichte tritt ein Erzähler auf, der eine dieser 
humoristischen Erzählungen zum Besten gibt, die von einem 
gewissen Jim Smiley handelt, der einen Frosch so lange trainiert, 
bis dieser bei Froschhochsprungwettkämpfen immer als klarer 
Sieger hervorgeht. Schließlich wird Jim Smiley von einem Freund 
überlistet, der den Frosch Schrotkugeln fressen lässt, um ihn damit 
in seiner Sprungkraft einzuschränken und verlieren zu lassen. 

Viele dieser humoristischen Elemente finden sich auch in seinen 
erfolgreichen Romanen wie The Adventures of Huckleberry Finn 
(1884). Was auf den ersten Blick wie ein nostalgisches 
Zurückversetzen in die unbeschwerten Jahre der Kindheit erscheint, 
wird bei genauerer Betrachtung eine vielschichtige Analyse der 
amerikanischen Kultur und ihrer Rassenproblematik. Der 
Icherzähler Huck Finn, der aufgrund seiner mangelnden Bildung und 
seines Status’ als Quasiwaise einen sehr eigenwilligen Blickwinkel 
auf seine Umwelt einnimmt, trifft auf den entlaufenen Sklaven Jim, 
mit dem er längere Zeit auf der Flucht verbringt. Wegweisend im 
Roman ist Twains Einsatz von Huck als Erzählinstanz. Die Handlung 


wird als Icherzählung aus der Perspektive des gesellschaftlichen 
Außenseiters Huck geschildert, wobei der Soziolekt bzw. Dialekt 
des Protagonisten in realistischer Manier wiedergegeben wird. Trotz 
seiner zeitlichen Ferne zu den Transzendentalisten fungiert Huck in 
Twains Roman als ein verborgenes Sprachrohr jenes von Emerson 
gepredigten frischen, unverstellten, natürlichen Blickes. Huck lässt 
den normalerweise anerzogenen zivilisatorischen Ballast hinter sich 
und kann so relativ offen auf seine Umwelt - insbesondere auf den 
Schwarzen Jim - zugehen, weil er die traditionellen Denkmuster 
seiner «Rasse» aufgrund mangelnder Bildung nicht verinnerlicht hat. 

Huck Finns Charakterfigur weist jedoch nicht nur in die 
transzendentalistische Vergangenheit zurück, sondern transportiert 
in der realistischen Darstellung der Sprache und der Gedanken eines 
Ungebildeten und sozial schlechter Gestellten den Zeitgeist des im 
Erstarken befindlichen Realismus, der gegen Ende des 19. 
Jahrhunderts den amerikanischen -— und nicht nur den 
amerikanischen -— Roman dominieren wird. Twain weist sogar noch 
weiter in die Zukunft voraus, vor allem in die Literatur des 
Modernismus in den ersten Jahrzehnten des 20. Jahrhunderts. 
William Faulkner wird in den späten 1920er Jahren z.B. in The 
Sound and the Fury Twains limitierten Blickwinkel eines 
gesellschaftlichen Außenseiters noch einen Schritt weiterführen und 
die Perspektive eines geistig behinderten Menschen als 
Erzählinstanz benützen. 

Gerade Huck Finn polarisiert nicht zuletzt aufgrund der realistisch 
dargestellten Ungebildetheit des Erzählers bis heute die Gemüter. 
Vor allem die Rassenproblematik der Vorbürgerkriegsära, die 
anhand der Konstellation Huck und Jim behandelt wird, birgt 
großen Zündstoff in sich. So wurde der Roman immer wieder aus 
Bibliotheken verbannt oder die stereotypische Darstellung des Afro- 
Amerikaners Jim bzw. Hucks Interaktion mit ihm kritisiert. Dabei 
wird häufig übersehen, dass Twain trotz des Gebrauchs von 
Begriffen wie «nigger» anhand von Hucks Person um eine 
unvoreingenommene Interaktion zwischen Schwarzen und Weißen 
bemüht ist. 


Das Experimentieren mit ungewöhnlichen Erzählperspektiven 
findet sich auch bei einem Zeitgenossen Twains, dem 
Abenteuerautor Jack London (1876-1916), dessen The Call of the 
Wild (1903) aus dem Blickwinkel des Schlittenhundes Buck erzählt 
wird. 


Buck did not read the newspaper or he would have known that trouble was brewing, [...] 
Because men, groping in the Arctic darkness, had found a yellow metal, and [...] 
thousands of men were rushing into the Northland. These men wanted dogs [...] [73] 


Buck las keine Zeitung, sonst hätte er gewußt, daß sich Unheil zusammenbraute, [...] Die 
Menschen hatten sich in die arktische Dunkelheit vorgewagt und ein gelbes Metall 
gefunden; und seitdem [...] zog es Tausende von Männern in das Nordland. Und diese 
Männer brauchten Hunde [...][74] 


Nach einer Vielzahl von entwürdigenden Aufgaben und heroischen 
Taten im Dienste unterschiedlicher Herren gewinnt der 
Schlittenhund Buck am Ende seine Freiheit, als er in der Wildnis 
Alaskas zum Anführer eines Wolfsrudels avanciert. 

The Call of the Wild zeigt trotz der eigenwilligen 
Hundeperspektive zahlreiche autobiographisch motivierte 
Grundthemen in Jack Londons Schaffen auf. Auch der junge Jack 
durchlebte eine aufregende Jugend, die ihn mehrmals mit dem 
Gesetz in Konflikt geraten ließ. Nach einigen Jahren auf See - 
Erlebnisse, die in The Sea Wolf (1904) einfließen - folgte der 
Autodidakt London dem Ruf des Goldrausches an den Klondike nach 
Alaska. Durch seine literarischen Erfolge wurde Jack London, der 
sich von Jugend an für soziale Fragen und sozialistisches 
Gedankengut interessiert und engagiert hatte, später zu einem 
angesehenen und wohlhabenden Mann, der ein riesiges Anwesen in 
Kalifornien bewohnte. Trotz großer schriftstellerischer und 
materieller Erfolge stellte sich bei ihm jedoch nie wirkliche 
Zufriedenheit mit sich und seiner persönlichen Situation ein. 

Was bei London wie auch im Werk Twains anklingt, ist der Ruf 
nach einer wahrheitsgetreuen Darstellung der Realität in der 
Literatur — ein Wunsch, der als Realismus bezeichnet wird. Dieses 
Anliegen des ausgehenden 19. Jahrhunderts nach einer adäquaten 
Repräsentation des Tatsächlichen gipfelte in einer schriftlich 


geführten Auseinandersetzung zwischen dem amerikanischen 
Schriftsteller William Dean Howells (1837-1920) und dem, was er 
eine überkommene britische zeitgenössische Romantradition nennt. 
Howells fordert in seinem manifestartigen Programm Criticism and 
Fiction (1891) eine Hinwendung des Romans zum Alltäglichen und 
Gewöhnlichen. Hierbei negiert Howells implizit das von Hawthorne 
aufgestellte Konzept der romance, die gerade jenes übernatürliche 
Element der Wirklichkeitsverkennung als Grundpfeiler der fiction 
propagierte. 

Die Liste von Howells Forderungen an den realistischen Roman 
umfasst enttypifizierte Figuren, Vereinfachung der Sprache, keine 
melodramatische Handlung mit vorgegebenem glücklichen Ausgang 
sowie eine Zurücknahme des auktorialen Erzählens durch eine 
vornehmlich «zeigende» Darstellung. Howells selbst versucht, diese 
Elemente in seinen eigenen Romanen wie The Rise of Silas Lapham 
(1885) zum Einsatz zu bringen, indem er einen sozialen Aufsteiger 
ins Zentrum seines Projekts stellt. Dieser neue Typ von Romanheld, 
der sich durch wirtschaftlichen Erfolg selbst in eine andere soziale 
Klasse hebt, wird eine neue Figur des amerikanischen Romans. 

Als Redakteur des angesehenen Magazins Atlantic Monthly kommt 
Howells auch in Kontakt mit den großen zeitgenössischen Autoren, 
deren Karrieren er fördert. Unter ihnen befindet sich Henry James 
(1843-1916), dessen Werk Howells in einem eigenen Aufsatz zum 
Paradigma des neuen Erzählens im Roman stilisierte. Interessant ist 
hierbei, dass James sich durch den hochbürgerlichen Schauplatz 
seiner Romane zwar Howells Doktrin der Alltagssituation 
weitgehend entzog, aber in anderen Aspekten wie in der 
Privilegierung der Charakterisierung und in der Rücknahme der 
Erzählerstimme zugunsten einer dramatischen Erzählweise des 
Zeigens ganz seinen Anforderungen entsprach. 

Henry James wurde als Spros einer wohlhabenden 
amerikanischen Familie großteils von Privatlehrern und später in 
Schulen in Paris, Genf und Bonn in Europa erzogen. Nach einem 
Jahr an der Harvard Law School entschloss sich James, angeregt 
durch William Dean Howells und andere, eine Schriftstellerkarriere 
einzuschlagen. In dieser Zeit erschienen seine ersten Rezensionen 


und Essays in Howells Atlantic Monthly. Einen Großteil seines 
Lebens verbrachte James dann in Europa, wo er mit den großen 
Autoren des Realismus und Naturalismus wie Ivan Turgenev, 
Gustave Flaubert und Emile Zola einen regen Austausch pflegte. 
Nach 21-jähriger Abwesenheit kehrte James 1904 als gefeierter 
Autor in die USA zurück. 

Sein Werk ist vor allem durch den von ihm selbst erlebten 
Kulturkontakt zwischen Amerika und Europa geprägt. 
Interessanterweise projiziert James diesen Akkulturationsprozess 
besonders gerne auf junge weibliche Protagonistinnen seiner 
Romane wie Isabel Archer in The Portrait of a Lady (1881) oder 
Daisy Miller in der gleichnamigen Novelle von 1878. Immer wieder 
kommen erfahrungsarme junge amerikanische Frauen mit der ihnen 
unvertrauten und daher verführerischen europäischen Kultur in 
Form von geschliffenen und versierten männlichen Figuren in 
Konflikt. Ein gutes Beispiel ist Isabel Archer in The Portrait of a Lady, 
eine durch Erbschaft zu Reichtum gekommene junge Amerikanerin, 
die mehrere ernstgemeinte Heiratsanträge ablehnt, um ihre 
persönliche Unabhängigkeit zu wahren. Sie fällt aber schlussendlich 
auf die europäische Raffinesse Gilbert Osmonds herein. Erst als 
seine Ehefrau durchschaut Isabel sein vermeintliches Interesse an ihr 
als pure Geldgier und erkennt sich nun als seine Ehefrau in ihrer 
Entscheidungsfreiheit eingeschränkt. 

Henry James thematisiert in diesen Sittenromanen die 
langtradiertte europäische Etikette, die dem weniger 
geschichtsträchtigen Amerika zur Falle wird. Seine naiven 
amerikanischen Protagonistinnen erkennen die Ausgehöhltheit 
dieser europäischen Umgangsformen nicht und verwechseln die 
Sittenhülsen mit moralischer Integrität. In diesem Spannungsfeld 
von Manieren und Moral sind eine Vielzahl von Protagonisten der 
Romane von Henry James angesiedelt. 

Neben dieser moralisch-kulturspezifischen Dimension zeichnet 
sich das Werk von Henry James durch eine eigenwillige und 
konsequente Form des Realismus aus. James ist besonders an der 
Art und Weise interessiert, wie das Bewusstsein Sinneseindrücke 
verarbeitet und daraus Erfahrung erzeugt. Es geht James also in 


seinen Romanen nicht um die wirklichkeitsgetreue Abbildung von 
Realität, sondern um die realistische Wiedergabe der Verarbeitung 
von Sinneseindrücken. Damit ist klar, dass James gegenüber 
anderen Realisten einen Schritt weitergeht, der sich zwangsläufig in 
einem eigenwilligen Schreibstil niederschlägt. So wie die Figuren 
seiner Romane mit den äußeren Sinneseindrücken direkt und auf 
sich gestellt konfrontiert sind, so sind auch wir als Leser im 
Leseprozess diesem Erfahren kommentarlos ausgesetzt. James 
versucht, den Leser am Bewusstseinsprozess der Figuren ohne 
zwischengeschaltete erklärende Erzählerinstanz teilhaben zu lassen. 
Es geht ihm in seinem Realismus um eine wirklichkeitsgetreue 
Sichtbarmachung von Beobachtungsströmen. Figur und Leser 
müssen auf ähnliche Weise Sinn oder Bedeutung aus den 
sensorischen Daten herauslesen, wobei beide scheinbar unbeeinflusst 
mit diesen Eindrücken konfrontiert werden. Diese erzähltechnische 
Eigenart macht James durch den Einsatz einer neu entwickelten 
Erzählperspektive möglich, welche die Bewusstseinszustände einer 
Person abbildet und in der dritten Person wiedergibt. Diese 
Innenperspektive, die traditionellerweise in Form einer 
Icherzählung des Protagonisten wiedergegeben wird, erfolgt bei 
James in der dritten Person, also in einer sogenannten personalen 
Erzählsituation. Damit wird trotz einer innenperspektivischen 
Darstellung eine gewisse Distanz zum Protagonisten gehalten und 
die Identifikation des Lesers mit der Figur verfremdet. Franz 
Stanzel, der Begründer der modernen Narratologie, nennt folgende 
Passage aus James’ Kurzgeschichte «The Jolly Corner» (1908) als 
paradigmatisches Beispiel dieser Erzählperspektive: 


He always caught the first effect of the steel point of his stick on the old marble of the hall 
pavement, large black-and-white squares that he remembered as the admiration of his 
childhood and that had then made in him, as he now saw, for the growth of an early 
conception of style. This effect was the dim reverberating tinkle as of some faroff bell 
hung who should say where? - in the depths of the house, of the past, of that mystical 
other world that might have flourished for him had he not, for weal or woe, abandoned 
it.[75] 


Er wurde immer des ersten Eindrucks der Stahlspitze seines Stocks auf dem alten 
Marmorboden des Saals gewahr; große, schwarz-weiße Vierecke, die er als Kind 
bewundert hatte, und die in ihm, wie er jetzt erkannte, eine frühe Wahrnehmung von 


Stil schärften. Dieser Eindruck war das vage, widerhallende Bimmeln wie das einer 
entfernten Glocke, die wer weiß wo hing, in der Tiefe des Hauses, der Vergangenheit, der 
mystischen anderen Welt, die ihm zu Teil werden hätte können, hätte er sich nicht für 
Wohl und Wehe davon abgewendet.[76] 


Die detailreichen Schilderungen ohne erklärende Kommentare in 
James’ Romanen stellen für den Leser eine große Herausforderung 
dar, da er die Fülle von Einzelbeobachtungen selbstständig zu einem 
kohärenten Ganzen formen muss. Für den unvorbereiteten Leser 
«passiert» auf den ersten Blick wenig oder gar nichts, weshalb 
James’ Werk vielen als langweilig oder langatmig erscheint. 
Während der eigenwillige Realismus von Henry James um die 
Innenwelt der Charaktere kreist, wenden sich die amerikanischen 
Naturalisten vordergründig den äußeren Lebensumständen von 
Romanfiguren zu. Diese teilweise vom Journalismus beeinflusste 
Strömung fokussiert nun das Milieu als Objekt der realistischen 
Darstellung. Stephen Cranes (1871-1900) Maggie: A Girl of the Streets 
(1893) wird zu einem Paradebeispiel dieses neuen Ansatzes der 
Wirklichkeitsdarstellung mit eindringlichen Schilderungen desolater 
Familienverhältnisse, die von Trunkenheit und häuslicher Gewalt 
gekennzeichnet sind. Die Protagonistin Maggie glaubt diesem 
Umfeld durch eine Beziehung mit einem Barkeeper zu entkommen, 
gleitet aber schließlich doch in Prostitution und Selbstmord ab. 
Cranes zweiter Roman, The Red Badge of Courage (1895), 
vertauscht das Umfeld urbaner Slums mit den Schlachtfeldern des 
amerikanischen Bürgerkriegs. Der Soldat Henry Fleming wird nach 
enthusiastischem Eintritt in die Armee während der ersten 
Feindberührung im Feld so desillusioniert, dass er desertiert und 
erst nach längerem Umherirren im Wald wieder zu seiner Einheit 
zurückkehrt. In der impressionistischen Betonung der Wahrnehmung 
der Kriegsgräuel durch den Protagonisten erinnert Cranes The Red 
Badge of Courage ansatzweise an Henry James’ Interesse an 
Wirklichkeitserfahrung. Generell ist aber der amerikanische 
Naturalismus an der deterministischen Funktion von bestimmten 
Zuständen interessiert. Dieser Determinismus kann 
sozialdarwinistischer Überlebenskampf mit all seinen Facetten wie 


Sexualität, Kapitalismus und Konsum sein, der bisher nicht in dieser 
Schärfe Eingang in die Literatur gefunden hat. 

Frank Norris (1870-1902) begibt sich in seinen sozialkritischen 
Romanen auf Erkundungsreise in das kapitalistische Amerika des 
Monopolwesens in The Octopus: A Story of California (1901) oder der 
Fetischisierung des Geldes in McTeague (1899). Ebenfalls mit der 
neuen Konsumgesellschaft des ausgehenden 19. und 
hereinbrechenden 20. Jahrhunderts setzt sich Theodore Dreisers 
(1871-1945) Roman Sister Carrie (1900) auseinander. Dreiser 
gelingt es anhand des sozialen Aufstiegs der Protagonistin Carrie als 
Theaterschauspielerin ein Sittenbild des neuen urbanen Amerikas 
mit Kaufhaus- und Hotelkultur zu zeichnen. In seiner Anatomie des 
amerikanischen Konsumzwanges wird Dreisers Roman 
richtungsweisend für den Modernismus der ersten Hälfte des 20. 
Jahrhunderts. 

Neben den weiblichen Hauptfiguren, welche die Romane des 
ausgehenden 19. Jahrhunderts bei männlichen Schriftstellern 
dominierten, wendeten sich verstärkt auch die Autorinnen über ihre 
Hauptfiguren feministischen Anliegen zu. Hierzu gehören die 
Romane Kate Chopins (1851-1904), die in The Awakening (1899) das 
Bild einer in allen Bereichen kompromisslosen weiblichen 
Selbstverwirklichung entwirft. In Edna Pontellier, Ehefrau und 
Mutter zweier Kinder, wird durch eine Urlaubsaffäre ein neues 
Selbstbewusstsein geweckt, das sie traditionelle Rollenbilder und 
Klischees viktorianischer Weiblichkeitsvorstellungen über Bord 
werfen lässt. Sie erlangt über ihre Malerei finanzielle 
Unabhängigkeit und verlässt ihre Familie, um eine sexuelle 
Beziehung mit einem anderen Mann einzugehen. Gefangen in ihrem 
Verantwortungsgefühl ihren Kindern gegenüber, versucht sie 
schließlich, ihre Pflichten als Mutter wieder aufzunehmen, wählt 
aber am Ende des Romans den Freitod, indem sie ins offene Meer 
hinausschwimmt. 

Ein weiteres Beispiel, wie sich Protagonistinnen in den Texten 
weiblicher Autoren der Jahrhundertwende gegen patriarchale 
Strukturen auflehnten, ist Charlotte Perkins Gilmans (1860-1935) 
Kurzgeschichte «The Yellow Wallpaper» (1890). Wegen einer 


Depression nach der Geburt ihres Kindes wird der nicht näher 
bezeichneten Hauptfigur von ihrem Ehemann als Arzt eine Ruhekur 
verordnet, die sie völlig von der Außenwelt abgeriegelt in ein 
Zimmer verbannt. Diese mit dem Verbot von Lesen und Schreiben 
verbundene Therapie lässt die Frau in der gelben Tapete des 
Zimmers schließlich eine hinter dem Ornament des Designs 
gefangene Frau erkennen, die verzweifelt aus der ornamentalen 
Einkerkerung entfliehen möchte. Mit sich verschlechterndem 
Gemüts- und Gesundheitszustand beginnt die Protagonistin, die 
gelbe Tapete mit den Fingernägeln von der Wand zu kratzen. Die 
Tapete, beziehungsweise die Ornamentik auf ihrer Oberfläche, wird 
in der Geschichte zu einer Metapher viktorianischer Weiblichkeit, in 
der Frauen als ornamentale Objekte in einer patriarchalen 
Gesellschaft gefangen sind. 

Gilman setzte sich aber nicht nur literarisch mit der Rolle von 
Frauen im viktorianischen Amerika auseinander, sondern analysierte 
in ihren Büchern Women and Economics (1898) und The Home 
(1903) Weiblichkeitskonzeptionen auch aus soziologisch- 
ökonomischer Perspektive. Bemerkenswert sind hier die Parallelen 
zwischen der literarischen Charakterisierung des Weiblichen als 
groteskes Ornament in «The Yellow Wallpaper» und der 
soziologischen Analyse der Rolle der Frau als heterogenes 
Konstrukt, das jeglichem arbeitsteiligen Prinzip der Spezialisierung 
entgegenwirkt. 


The currents of home-life are so many, so diverse, so contradictory, that they are only 
maintained by using the woman as a sort of universal solvent; and this position of 
holding many diverse elements in solution is not compatible with the orderly 
crystallisation of any of them, or with much peace of mind to the unhappy solvent.[77] 


Es gibt so viele Abläufe des häuslichen Lebens, so verschiedene, so gegensätzliche, dass 
sie nur aufrecht erhalten werden können, indem die Frau als eine Art universelles 
Lösungsmittel benützt wird; und derart verschiedene Elemente in einer Lösung zu halten, 
ist nicht kompatibel mit der ordnungsgemäßen Kristallisierung auch nur eines einzigen 
davon, oder mit dem inneren Frieden des unglücklichen Lösungsmittels.[78] 


Das sozio-politische Interesse Gilmans an Weiblichkeit zeigt sich 
auch in ihrem utopischen Roman Herland (1912), der als 
Seriengeschichte in ihrer Zeitschrift The Forerunner erschien. Mit 


diesem Gesellschaftsentwurf einer idealen Frauengemeinschaft griff 
Gilman das in der zweiten Hälfte des 19. Jahrhunderts äußerst 
produktive Genre der Sozialutopie aus feministischer Perspektive 
auf und begründete damit die moderne Gattung der Frauenutopie. 

Während die einflussreichsten utopischen Romane des 19. 
Jahrhunderts wie Edward Bellamys (1850-1898) Looking Backward: 
2000-1887 (1888) von Marxismus und Sozialismus beeinflusste 
Gesellschaftsentwürfe propagieren, nutzt Gilman die Gattung 
Roman als Projektionsfläche für  geschlechtsspezifische 
Überlegungen und Anliegen, indem sie in Herland eine reine 
Frauengesellschaft entwirft. In einer von der Außenwelt 
abgeschlossenen Region Südamerikas treffen Amerikaner auf eine 
amazonenartige Frauengemeinschaft, die seit Jahrhunderten ohne 
Kontakt zu Männern existiert. Ihr Roman, der erst in der zweiten 
Hälfte des 20. Jahrhunderts von der Literaturwissenschaft 
wiederentdeckt wurde, hat maßgeblich die Entwicklung der 
feministischen Utopie und Science-Fiction beeinflusst. 

Dass weibliches Schreiben um die Jahrhundertwende nicht 
notwendigerweise feministisch im engeren Sinn sein musste, 
demonstrieren die Romane Edith Whartons (1862-1937). Ihre 
Sittenbilder, die meist um eine Protagonistin kreisen, erinnern in 
ihrem Fokus auf Etikette sowie der Thematisierung des 
Europäischen in mehr als einer Hinsicht an die Romane von Henry 
James. Während sich die Figuren feministischer Autorinnen 
großteils aus ihren patriarchalen Rollenbildern lösen, bleibt z.B. Lily 
Bart als Protagonistin in The House of Mirth (1905) in ihrer 
zugedachten Funktion als dekoratives Objekt männlicher Begierde 
verhaftet und wird zum Spielball des Heiratsmarktes der New 
Yorker Oberschicht. Die mittellose Lily Bart kann am Ende ihr 
einziges Kapital - ihr gutes Aussehen - strategisch nicht richtig 
einsetzen und fällt so aus der Ökonomie weiblicher 
Selbstvermarktung. Sie stirbt in ärmlichen Verhältnissen. Edith 
Whartons Werk, das sich bis in die 1930er Jahre erstreckt, ist in 
seiner Grundkonzeption thematisch und stilistisch dem Sittenroman 
verpflichtet, ohne von der Welle erzähltechnischer Innovationen des 
Modernismus am Beginn des 20. Jahrhunderts erfasst zu werden. 


VII. Modernismus 


Ganz im Gegensatz zu Wharton, die stilistisch und thematisch dem 
19. Jahrhundert verhaftet zu sein scheint, griffen andere Autoren 
vor der Jahrhundertwende wie Ambrose Bierce (1842-1913) in ihren 
erzähltechnischen Experimenten dem Modernismus teilweise bereits 
weit vor. In der Kurzgeschichte «An Occurrence at Owl Creek 
Bridge» (1890) spielt Biercee mit Raum und Zeit als zwei 
Dimensionen, die in der Ästhetik des frühen 20. Jahrhunderts einen 
zentralen Stellenwert erhalten. Hauptfigur der Kurzgeschichte ist 
Peyton Farquhar, ein Soldat des amerikanischen Bürgerkriegs, der 
auf einer Eisenbahnbrücke mit dem Hals in der Schlinge seiner 
Exekution entgegenblickt. Im Fallen spürt Farquhar das Reißen des 
Strickes, taucht in den unter der Brücke fließenden Fluss und kann 
sich schwimmend vor seinen Verfolgern retten. Im weiteren Verlauf 
wird seine Flucht geschildert, bis er schließlich erleichtert in sein 
Haus zurückkehrt und dort todmüde in die Arme seiner Ehefrau 
sinkt. 


As he is about to clasp her he feels a stunning blow upon the back of the neck; a blinding 
white light blazes all about him with a sound like the shock of a cannon - then all is 
darkness and silence! 

Peyton Farquhar was dead; his body, with a broken neck, swung gently from side to side 
beneath the timbers of the Owl Creek bridge.[79] 


Als er sie umarmen will, fühlt er einen betäubenden Schlag im Genick; ein blendendes 
weißes Licht flammt um ihn her mit einem Dröhnen wie der Abschuß einer Kanone - 
dann ist alles Dunkelheit und Stille! 

Peyton Farquhar war tot; sein Körper schaukelt mit gebrochenem Hals sanft von einer 
Seite zur anderen unter den Schwellen der Owl-Creek-Brücke. [80] 


In den letzten Zeilen der Geschichte wird uns als Leser klar, dass der 
Großteil der Handlung, der mehrere Stunden der vermeintlichen 
Flucht umfasst, eigentlich nur Sekundenbruchteile vor dem Tod 
während des Falls ins Seil ausmacht. Farquhar imaginiert in einer 


traumartigen Sequenz ein mögliches Entkommen, bevor der Sturz 
ihm das Genick bricht. Zeit wird in dieser Kurzgeschichte relativiert 
und ähnlich einer Traumsequenz extrem gestreckt. 

Bierces Kurzgeschichte führt den Leser auf ähnliche Weise vor wie 
Edgar Allan Poes «tales of ratiocination», da wir erst am Ende des 
Textes den Schlüssel zum Verständnis der Handlung erhalten und 
uns erst dann die verpassten Hinweise im Text bewusst werden. Wie 
Poe weist auch Bierce in Richtung neuester Erzählstrukturen im 
Hollywoodkino ä la The Sixth Sense (1999), die ebenfalls mit einem 
überraschenden Ende die gesamte Handlung rückblickend in ein 
neues Licht stellen. Wie ungebrochen das Interesse an der 
Relativierung der Dimension Zeit auch heute noch ist, verdeutlicht 
z.B. Christopher Nolans Film Inception (2010), der auch mit 
Traumzeit in Relation zur realen Zeit spielt. In seiner 
psychologischen Dimension und experimentellen Zeitstruktur nimmt 
«An Occurrence at Owl Creek Bridge» aber vor allem zentrale 
Aspekte des Modernismus der ersten Jahrzehnte des 20. 
Jahrhunderts vorweg. 

In der Forschung wird der Modernismus häufig als Ära von Raum 
und Zeit bezeichnet, weil in allen Lebensbereichen eine intensive 
Beschäftigung mit diesen beiden Parametern der 
Wirklichkeitserfahrung erfolgt. Ausgehend von bahnbrechenden 
Erfindungen im späten 19. und frühen 20. Jahrhundert im 
Transportwesen mit Dampfschiff, Eisenbahn, Auto und Flugzeug, in 
der Kommunikation mit Telegraf und Telefon sowie in den Medien 
mit Fotografie und Film wurde die Realitätswahrnehmung einem 
Richtungswechsel unterzogen. Die Erfahrung von Raum und Zeit 
wurde revolutioniert und schlug sich indirekt in der literarischen 
Praxis des modernistischen Zeitalters nieder. Bierces Kurzgeschichte 
ist nur ein frühes Beispiel, wie Literatur die neue Erfahrung von 
Raum und Zeit durch beschleunigte Kommunikationskanäle und 
Fortbewegungsmittel umsetzt. Ein weiteres Element des 
Modernismus, das hier bereits anklingt, ist das erstarkende Interesse 
an psychischen bzw. psychologischen Vorgängen. Hier greift Bierce 
der Psychoanalyse Sigmund Freuds voraus, indem er sich der 
psychologischen Phänomene in einer Grenzsituation annimmt. 


Über neue Repräsentationstechnologien wie Fotografie und die 
Möglichkeit, Bewegung im Film darzustellen, wurde die 
modernistische Literatur der ersten Hälfte des 20. Jahrhunderts 
zunehmend auch von bildlichen Medien beeinflusst. Besonders 
Filmschnitt und Montage bzw. der Perspektivenwechsel des neuen 
Mediums beeinflusste die Malerei als das alte Leitmedium der 
Bildenden Kunst, deren innovative Richtungen wie Kubismus 
wiederum eine Vorbildwirkung für die Literatur hatten. Vor allem 
die Texte der in Paris lebenden Amerikanerin Gertrude Stein (1874- 
1946) experimentieren auf vielfältige Weise mit Fotografie, dem 
Medium Film und der Kunst der Avantgardemaler Cezanne und 
Picasso. Steins Wohnung in Paris fungierte am Beginn des 20. 
Jahrhunderts als Treffpunkt für die künstlerische Elite aus Literatur 
und Bildender Kunst, wodurch Stein über ihr eigenes Werk hinaus 
eine zentrale Rolle als Katalysator-Figur im Modernismus zukommt. 

Gertrude Steins Text «Melanctha», ein Teil des aus drei 
Biographien bestehenden Romans Three Lives (1909), gilt als 
Versuch der literarischen Umsetzung des analytischen Kubismus 
Pablo Picassos. Stein verwendet hier einen Erzählstil, der durch 
extreme Wiederholungen auf lexikalischer und syntaktischer Ebene 
charakterisiert ist. Neben Wort- und Satzteilwiederholungen werden 
oft ganze Absätze in leicht modifizierter Form erneut in den Text 
integriert. Stein versucht damit, die fragmentierte Perspektive eines 
kubistischen Gemäldes umzusetzen, das Teile des abzubildenden 
Gegenstands aus mehreren unterschiedlichen Perspektiven 
gleichzeitig auf die Leinwand projiziert. So wie die Kubisten ein 
Objekt aus verschiedenen Blickwinkeln quasi in Bewegung, auf der 
Leinwand zu fixieren trachteten, versuchte Stein ein 
mehrperspektivisches Darstellen im literarischen Diskurs. So 
erscheint z.B. die Passage «Rose laughed when she was happy but 
she had not the wide, abandoned laughter that makes the warm 
broad glow of negro sunshine»[81] dreimal im Text auf den Seiten 
59, 64 und 77 in nur leichten Variationen («Rose lachte, wenn sie 
glücklich war, aber es war nicht das offene, selbstvergessene 
Lachen, des dem Negersonnenschein die warme tiefe Glut 
verleiht.»)[82] 


Trotz ihrer Vorreiterrolle für die modernistische Literatur in 
Amerika und ihres großen Einflusses auf die wichtigen Modernisten 
Ezra Pound, T. S. Eliot und Ernest Hemingway hat ihr Werk nie eine 
Brücke zu einem breiten Publikum schlagen können. Stein hat sich 
daher selbst als «a writers’ writer» charakterisiert, die bedeutenden 
Einfluss auf andere Schriftsteller ausübt, ohne eine größere 
Anhängerschaft im Sinne eines Lesepublikums zu besitzen. 

Von Gertrude Stein geprägt wurde der Lyriker Ezra Pound (1885- 
1972), der selbst maßgeblich andere Dichter beeinflusste. Als eine 
der schillerndsten Figuren des amerikanischen Modernistenkreises 
war Pound um eine revolutionäre Umwälzung der Literatur bemüht. 
In Anlehnung an die italienische Renaissance, die in künstlerischer 
Hinsicht einen radikalen Neubeginn am Ende des Mittelalters 
darstellte, glaubte Pound, am Beginn des 20. Jahrhunderts eine 
ähnliche Wende herbeiführen zu können. Dieser Radikalismus hat 
ihn später auch in die Nähe des Faschismus Mussolinis gerückt und 
beim literarischen Establishment in Ungnade fallen lassen. 

Am Beginn seiner Iyrischen Tätigkeit experimentiert Pound mit 
japanischen Haikus - Kurzgedichten, die in streng reglementierter 
Form und vorgeschriebener Silbenzahl ein bestimmtes Bild 
einfangen wollen. Pound ist von der reduktionistischen 
Herangehensweise dieser lyrischen Gattung begeistert und verfasst 
davon inspiriert programmatische manifestartige Schriften. Das auf 
eine imago im Haiku verdichtete Bild ist bei Pound die Grundlage 
seiner als Imagismus bezeichneten lyrischen Richtung. Pound 
postuliert im Manifest A Retrospect (1918): «An «Image is [...] an 
[...] emotional complex in an instant of time.»[83] Wie bei vielen 
seiner modernistischen Zeitgenossen steht auch bei Pound die 
zeitliche Dimension im Mittelpunkt seiner literaturtheoretischen 
Überlegungen. Direkt umgesetzt wird dieses Konzept in Pounds 
bekanntestem Gedicht, «In a Station of the Metro» (1913): 


In a Station of the Metro 
The apparition of these faces in the crowd; 
Petals on a wet, black bough.[84] 


In einer Station der Metro 


Das Erscheinen dieser Gesichter in der Menge; 
Blütenblätter auf einem nassen, schwarzen Ast.[85] 


Dieser an das japanische Haiku angelehnte Dreizeiler reduziert das 
Bild einer Menschenmenge in einer U-Bahn-Station auf das Bild 
eines nassen Astes mit Blüten. Für das japanische Haiku sind 
jahreszeitliche Verweise typisch, was Pound hier durch einen 
blühenden Ast im Frühjahr umsetzt. 

Ebenfalls beeinflusst ist Pound vom chinesischen Ideogramm, also 
jener bildähnlichen Schrift, in der auch diese japanischen Haikus 
verfasst sind. Pound sieht in seiner eigenwilligen Interpretation der 
chinesischen Bilderschrift ein ideales, weil direktes Medium der 
Lyrik. Bilderschrift stellt nach Pound ihren Inhalt unmittelbar dar, 
was mit europäischer Alphabetschrift kaum erreichbar zu sein 
scheint. Pound glaubt in der Reduktion auf Bilder bzw. imagines in 
der Lyrik jenen konkreten, direkten Charakter der chinesischen 
Bilderschrift im Englischen erzeugen zu können. Letztendlich 
scheiterte Ezra Pound, der wie sein Vorgänger Walt Whitman 
lebenslang am opus magnum, in seinem Fall den Cantos, schrieb, am 
Versuch, ein modernistisches Epos zu verfassen, das wie die 
klassischen oder mittelalterlichen Epen eines Homer oder Dante 
Alighieri das Wissen und Wesen seines Zeitalters reflektiert. Pounds 
Cantos bleiben notgedrungen nicht mehr als Schlaglichter auf die 
fragmentierte Gesellschaft des 20. Jahrhunderts. 

Unmittelbaren Einfluss hat Ezra Pound jedoch auf einen der 
erfolgreichsten amerikanischen Schriftsteller des Modernismus: T. S. 
Eliots (1888-1965) Hauptwerk, das Langgedicht «The Waste Land» 
(1922), wurde zu großen Teilen von Ezra Pound ediert und 
umgeschrieben. Eliot versucht in diesem Text, ähnlich wie Pound, 
Stimmen aus Renaissance, Mythos und Wissenschaft 
zusammenzuführen. Hierzu kommen neben zahlreichen 
intertextuellen Verweisen direkte Zitate oder Fußnoten zum Einsatz. 
Eliot bedient sich Elementen des Gralsmythos, um die Öde der 
Zwischenkriegsgesellschaft zu illustrieren. Dabei lässt Eliot die 
Grenzen zwischen Primär- und Sekundärliteratur bewusst 
verschwimmen, indem er z.B. wissenschaftliche Fußnoten in den 


Text seines Gedichtes einbaut. Auch Eliot ist trotz seiner 
avantgardistischen Prägung gleichzeitig wieder der italienischen 
Renaissance verpflichtet, da auch Giovanni Boccaccio in der 
Ritterromanze Teseida (1340-1341) Glossen, d.h. wissenschaftliche 
Fußnoten, in den literarischen Text einfließen ließ. 

Im Gegensatz zu seinem Mentor Ezra Pound gelang es T. S. Eliot 
mit seinen Gedichten und Theaterstücken ein breiteres Publikum zu 
erreichen. Bis heute sind auch Eliots literaturtheoretische Essays 
«The Metaphysical Poets» (1921) oder «Tradition and the Individual 
Talent» (1920) nicht nur richtungsweisende Interpretationen 
vergangener literaturhistorischer Phänomene, sondern auch indirekt 
aufschlussreiche Selbstanalysen des modernistischen Projekts der 
Erneuerung der Literatur in der ersten Hälfte des 20. Jahrhunderts. 
So führt Eliot in seinem Shakespeare-Aufsatz «Hamlet and His 
Problems» (1919) den Begriff des «objective correlative», der 
«gegenständlichen Entsprechung», ein, das er als «set of objects, a 
situation, a chain of events» definiert, das eine «particular 
emotion»[86] zu erzeugen im Stande ist. Wieder geht es hier nicht 
primär um eine Analyse eines vorhandenen oder fehlenden 
Phänomens im Werk Shakespeares, sondern vielmehr um ein 
literaturtheoretisches modernistisches Credo, das sehr viele 
Parallelen zu Pounds Konzept und Definition des «image» aufweist. 
Zudem ist das «objective correlative» sehr nahe am «conceit» der 
Metaphysical Poets orientiert -— einem anderen literaturhistorischen 
Interesse Eliots in seinen Essays. 

Neben Stein, Pound und Eliot rückten besonders unter dem 
Einfluss des Feminismus in den letzten Jahrzehnten auch Autorinnen 
wie Hilda Doolittle (1886-1961) oder Marianne Moore (1887-1972) 
mit ihren autobiographisch und mythologisch motivierten Arbeiten 
ins Blickfeld der Literaturwissenschaft. Parallel entwickelte sich 
neben den bisher behandelten amerikanischen Modernisten, die ihre 
literarische Sozialisation im europäischen Paris bzw. London 
erfuhren, in den Staaten eine relativ eigenständige Gruppe von 
modernistischen Dichtern. Zu diesen Lyrikern zählen Robert Frost, 
Wallace Stevens, William Carlos Williams und der konkrete Poet e. 
e. cummings. Während die «europäischen» Vertreter der 


amerikanischen Moderne rund um Ezra Pound und T. S. Eliot den 
Schlüssel zu einer literarischen Neuorientierung im Kosmopoliten 
sahen, war für die «Daheimgebliebenen» gerade das Lokale, zutiefst 
Amerikanische der Ausgangspunkt modernistischer Erneuerung. 
Dass diese zweite Traditionslinie modernistischer Lyrik in den 
USA nicht unbedingt vordergründig experimentell und oder 
akademisch verspielt sein muss, zeigen die Gedichte Robert Frosts 
(1874-1963). Sein «Stopping by Woods on a Snowy Evening» aus 
dem Jahr 1920 erinnert oberflächlich an ein romantisches Gedicht 
mit dem typischen Spannungsfeld zwischen Natur und Individuum. 


Whose woods these are I think I know 
His house is in the village though; 

He will not see me stopping here 

To watch his woods fill up with snow. 


My little horse must think it queer 
To stop without a farmhouse near 
Between the woods and frozen lake 
The darkest evening of the year. 


He gives his harness bells a shake 
To ask if there is some mistake. 
The only other sound’s the sweep 
Of easy wind and downy flake. 


The woods are lovely, dark and deep. 
But Ihave promises to keep, 

And miles to go before I sleep, 

And miles to go before I sleep.[87] 


Der Mann, vor dessen Wald ich steh 

wohnt fern im Dorf, kann mich nicht sehn: 
Er weiß nicht, dass ich Halt gemacht 

und schau auf seinen Wald voll Schnee. 


Was hat mein Rappe wohl gedacht? 
Mein Weg hat uns weit fort gebracht 
zum See aus Eis, von Wald umstellt 
in dieses Jahres tiefster Nacht. 


Er schüttelt sich, sein Glöckchen schellt, 
weil er’s für ein Versehen hält. 

Nur sanftes Rauschen, sonst kein Ton, 
wenn Schnee im Wind wie Daunen fällt. 


Der Wald ist schwarz und lieblich nun. 
Was ich versprochen, muss ich tun, 

und Meilen gehn, dann kann ich ruhn, 
und Meilen gehn, dann kann ich ruhn.[88] 


Die weihnachtliche Naturidylle mit Wald, See und Schneeflocken, 
die auf der textuellen Oberfläche skizziert wird, verbirgt eine 
zutiefst existenzialistische Frage nach der Verantwortung des 
Menschen, der gebunden an ein implizites Versprechen Aufgaben 
auszuführen hat. Ähnlich wie die Lyrik der Romantik oder des 
Transzendentalismus, die sich unkonventioneller 
Erzählperspektiven, wie zum Beispiel dem Blickwinkel geistig 
beeinträchtigter Personen bediente, um den unversperrten Blick auf 
Dinge zu ermöglichen, wählt Frost hier teilweise die ungewöhnliche 
Perspektive eines Pferdes. Die Sichtweise des Tieres bringt 
sozusagen instinktiv die Absurdität der Situation, sich bei Kälte 
außerhalb der menschlichen Gemeinschaft aufzuhalten, auf den 
Punkt. Ob das Gedicht Todessehnsucht ausdrückt oder Abkehr 
davon aufgrund der Einsicht um die Verantwortung, die das Leben 
beinhaltet, bleibt Interpretation. Auch ob es sich um ein 
parodistisches Gedicht über einen arbeitsmüden Weihnachtsmann 
handelt, wie meine junge Tochter einmal spontan meinte, muss 
dahingestellt bleiben. Wichtig erscheint, wie Frost das typische 
amerikanische Setting im Spannungsfeld von Wildnis und 
Zivilisation für existenzialistische Zwecke nutzt und sich damit im 
direkten Gegensatz zu den kosmopoliten Imagisten positioniert. 

Dieser Gegensatz von Autochthonem und überkommener 
internationaler Tradition liegt auch Wallace Stevens’ (1879-1955) 
Gedicht «Anecdote of the Jar» (1919) zugrunde. 


Iplaced a jar in Tennessee, 
And round it was, upon a hill. [...][89] 


Ich stellte ein Einweckglas in Tennessee, 
und rund war es, auf einen Hügel. [...][90] 


Bereits die beiden Eingangsverse erscheinen wie eine Persiflage auf 
«Ode on a Grecian Urn» (1819), in dem der romantische Dichter 


John Keats eine antike griechische Vase als zentrales Objekt seines 
Gedichts wählt. Ganz ähnlich benützen die großen amerikanischen 
Exilmodernisten Pound und Eliot ebenfalls diese nicht- 
amerikanische klassische Kulturtradition mit ihren Mythen und 
literarischen Denkmälern als Ausgangspunkt ihrer 
Erneuerungsbewegung. Indem Stevens die Keats’sche Urne durch 
ein Marmeladenglas ersetzt, bietet er auf ironisch-parodistische 
Weise sozusagen das amerikanische Gegenstück zur griechischen 
Vase. Mit dieser unterschwelligen Anspielung auf den Romantiker 
Keats führt Stevens ein weiteres zentrales Anliegen der Modernisten 
vor - nämlich die bewusst propagierte Abkehr der modernistischen 
Bewegung vom romantischen Literaturverständnis. Stevens räumt 
mit zwei Illusionen gleichzeitig auf: Die Erneuerung kann nicht auf 
bereits mehrmals wiederbelebten klassischen Traditionen fußen, die 
obendrein noch vom erklärten «Feindbild» Romantik verwendet 
wurden. 

Ebenfalls autochthonen Sujets zugetan war William Carlos Williams 
(1883-1963), der neben seiner Tätigkeit als Arzt eine Fülle von 
Gedichten verfasste. Zu den bekanntesten zählt «The Red 
Wheelbarrow» (1923): 


so much depends 
upon 

a red wheel 
barrow 


glazed with rain 
water 

beside the white 
chickens.[91] 


Die rote Schubkarre 

so viel hängt ab 

von 

einer roten Schubkarre 
glänzend von Regenwasser 
bei den weißen 
Hühnern.[92] 


Es erscheint wie eine Parodie des «metaphysical conceits», wie des 
«spinning wheel» des puritanischen Dichters Edward Taylor, jener 
objekthaften Metapher, die Eliot in Form seines «objective 
correlative» für die moderne Lyrik propagiert. Ähnlich wie Stevens 
verwendet Williams etwas zutiefst Unerhabenes, das sich vor jeder 
amerikanischen Scheune als zufälliges Arrangement findet. 
Interessanterweise realisiert aber dieses Gedicht Williams’ trotz 
seiner ironischen Note oder gerade deshalb zentrale Anliegen der 
Poetik Eliots und Pounds. Das «objective correlative» scheint zu 
funktionieren und transportiert jene Stimmungsbilder, die wir mit 
amerikanischem Farmleben assoziieren. Andererseits erinnert das 
Gedicht sehr an die vom japanischen Haiku beeinflussten 
Imagismuskonzepte Pounds. 

Ebenfalls interessiert an der Umsetzung eines Bildes, aber nicht 
unbedingt im imagistischen Sinne Pounds, ist der Maler-Poet e. e. 
cummings (1894-1962), der Europa den Rücken kehrte und in den 
USA sowohl als Maler als auch als Schriftsteller tätig wurde. 
cummings geht es als Dichter um die Bildhaftigkeit des Textes, 
wobei er eigentlich das Pound’sche Konzept einer Bildersprache, die 
an chinesischen Schriftzeichen orientiert ist, viel radikaler als Pound 
umzusetzen im Stande ist. In seiner konkreten Poesie erzeugt 
cummings mit der Textoberfläche eine Wechselwirkung zum Inhalt 
des Textes. Auch hier gab es Vorläufer bei den Metaphysical Poets des 
17. Jahrhunderts oder den Bildgedichten französischer Surrealisten, 
jedoch geht cummings mit seinen Arbeiten über das bildliche 
Arrangieren von Buchstaben zu Objekten weit hinaus. Wie komplex 
dieser Einsatz jedes einzelnen sprachlichen Zeichens bis hin zur 
Buchstaben- bzw. Interpunktionsebene werden kann, zeigt das 
gegen Ende seines Schaffens entstandene Gedicht «l(a» (1958): 


l(a e(ein 
le bl 
af att 


1 sam 
iness[93] keit[94] 


Liest man das Gedicht von oben nach unten, fällt zunächst auf, dass 
in den Text eine Klammer eingeschoben ist, innerhalb der «a leaf 
falls» zu lesen ist. Außerhalb der Klammer steht «loneliness». Man 
könnte nun behaupten, dass es sich hierbei um ein äußerst 
romantisches, ja vielleicht melancholisches Gedicht handelt, das 
Einsamkeit zum Thema hat. Dieses Thema der «loneliness» wird 
durch ein sehr konkretes Bild - Eliot würde es «objective 
correlative» nennen — umgesetzt, nämlich ein einzelnes vom Baum 
fallendes Blatt. Bereits Homer hat die Vergänglichkeit des Menschen 
mit Blättern im Wind gleichgesetzt. cummings nun geht darüber 
hinaus und realisiert diesen Inhalt auf der optischen Ebene: Das 
Fallen des Blattes wird durch mehrere Elemente visuell 
nachgezeichnet. Die beiden Klammern verdeutlichen das Hin-und- 
her-Bewegen des Blattes «(» «)». Zudem verwendet cummings die 
rhetorische Figur des Chiasmus bzw. der Kreuzstellung bei den 
Zeilen «af» und «fa». Aber nicht nur die Bewegung des fallenden 
Blattes wird auf der kleinsten sprachlichen Ebene des Buchstabens 
umgesetzt. Cummings spielt hier auch mit der typographischen 
Mehrdeutigkeit von Buchstaben: Das «I» kann auch als «I» bzw. 
«Ich» oder «1» gelesen werden. Damit wird «loneliness» zur «Iness» 
oder zum Fall aus der «11» Zweisamkeit in die «1» Einsamkeit. Wie 
dieses Beispiel zeigt, finden sich innerhalb der modernistischen 
Lyrik sehr unterschiedliche Erscheinungsformen, die aber immer 
wieder um ähnliche Ansätze wie die Bildhaftigkeit von poetischer 
Sprache kreisen. 

So stilisiert auch Hart Crane (1899-1932) im monumentalen 
Gedicht The Bridge (1930) die Ende des 19. Jahrhunderts 
fertiggestellte Brücke zwischen Brooklyn und Manhattan zur 
Apotheose der amerikanischen Moderne. In vielen Aspekten dieses 
Gedichts drängen sich Parallelen zu Eliots The Waste Land auf. Auch 
Crane arbeitet mit klassischen, teilweise an Dante und die 
italienische Renaissance angelehnten Elementen wie einer U-Bahn- 
Fahrt, die an die Unterweltsfahrten des klassischen Epos erinnert. 


Zusammenhaltendes Element des Gedichtes ist das Konzept der 
Brücke, die sowohl literarische Metapher als auch reale 
Manifestation des Aufbruchs in die Moderne darstellt. Im 
gebetartigen, dem Gedicht vorangestellten «Proem» bezeichnet 
Crane die Brooklyn Bridge als «harp and altar»[95], die dieses neue 
Amerika besingt und gleichzeitig zum Kultort stilisiert. 

Neben diesen Erneuerungsbewegungen in Roman und Lyrik rund 
um den Ersten Weltkrieg erfuhr auch das amerikanische Drama eine 
Neuentwicklung bzw. begann sich das amerikanische Drama erst in 
dieser Zeit als ernst zu nehmende Gattung zu etablieren. Im 18. und 
19. Jahrhundert war der theaterfeindliche Puritanismus ein 
hemmender Faktor, sodass das Theater in Amerika vor allem von 
europäischen, genauer gesagt britischen Importen abhing. Als diese 
Ader zum ungeliebten Mutterland während des 
Unabhängigkeitskrieges teilweise durch Verbote gewaltsam 
unterbunden wurde, fand das Theater im 19. Jahrhundert vor allem 
in Form von melodramatischen Adaptionen von erfolgreichen 
Klassikern wie Shakespearestücken oder Umsetzungen von 
Prosatexten wie Uncle Tom’s Cabin oder «Rip van Winkle» eine 
gewisse Weiterführung. Erst mit Eugene O’Neill (1888-1953), der 
aus einer Schauspielerfamilie stammte, die in der Adaptionstradition 
des späten 19. Jahrhunderts mit Bühnenversionen des Grafen von 
Monte Christo zu einer gewissen Berühmtheit gelangt war, wird das 
amerikanische Drama als ernst zu nehmende Gattung aus der Taufe 
gehoben. Zu den wichtigsten Dramen O’Neills zählt das 1920 
uraufgeführte Stück The Emperor Jones. Brutus Jones, ein 
entflohener afro-amerikanischer Sträfling, erlangt und verliert 
schließlich die Macht über eine westindische Insel. Auf der Flucht 
vor seinen Verfolgern durchlebt Brutus einen Abstieg in die 
Abgründe der Psyche. Das Stück ist auf vielfältige Weise dem 
Interesse an Psychoanalyse und dem Unterbewussten verpflichtet. 

Jones’ Flucht wird zu einem psychologischen Regress, in dem 
persönliche und kollektive Bilder an die Oberfläche treten und 
Brutus mental verfolgen. Brutus glaubt sich in diesen 
halluzinatorischen Sequenzen in der Sklaverei des 19. Jahrhunderts 
oder im Afrika seiner Vorfahren und taucht dabei schrittweise von 


seiner persönlichen Vergangenheit in ein kollektives Unterbewusstes 
ein. Hierbei ist O’Neill von zwei Seiten beeinflusst: durch die 
Archetypenlehre des Tiefenpsychologen C. G. Jung, der das 
Menschliche in kollektiven übergreifenden Urbildern zu fassen 
glaubt, und durch die am Dionysischen orientierte 
Theatervorstellung Nietzsches, von der sich O’Neill eine 
mythischkultische Erneuerungsmöglichkeit des modernen Dramas 
verspricht. Beide Elemente werden von O’Neill nicht nur in The 
Emperor Jones, sondern auch in seinen anderen Dramen vielfältig 
verwoben. So arbeitet er teilweise auch mit Masken als Rückgriff 
auf das dionysische griechische Theater der Antike, um mit 
Darstellungsmöglichkeiten für die entfremdete Identität des 
modernen Menschen zu experimentieren. 

O’Neill benutzt in The Emperor Jones auch expressionistische 
Elemente wie die ständig anschwellenden Trommeltöne, die von 
Beginn des Stückes an den Herzschlag bzw. die nahende 
Verzweiflung des Protagonisten auf expressionistische Art spiegeln. 
Als eines der ersten oder sogar das erste wichtige amerikanische 
Drama des 20. Jahrhunderts sticht The Emperor Jones durch die Wahl 
eines Afro-Amerikaners als Protagonisten hervor. Hierbei vollführt 
O’Neill sicherlich eine gefährliche Gratwanderung zwischen 
Rassenstereotyp und Erneuerung des dramatischen Genres in den 
USA. Problematisch aus heutiger Sicht ist hier die in seinen 
stereotypen, primitiv-psychologischen Dispositionen verhaftete 
Figur des Afro-Amerikaners Brutus, der unter Druck zivilisatorische 
Rationalität schrittweise zugunsten einer animalischen Irrationalität 
abzulegen scheint. O’Neills The Emperor Jones ist aus diesen 
genannten Gründen auf vielfältige Weise ein typisches Werk des 
Modernismus. 

Neben O’Neill hat am Beginn des 20. Jahrhunderts Susarı Glaspell 
(1876-1948) als Mitbegründerin der Provincetown Players einen 
entscheidenden Beitrag zur eigentlichen Etablierung des Dramas 
geleistet, indem sie den späteren großen Namen des amerikanischen 
Dramas - wie Eugene O’Neill - Aufführungen ermöglichte. Glaspells 
eigene frühe Stücke sind aus heutiger Sicht besonders aufgrund ihrer 
geschlechterspezifischen Anliegen höchst relevant, haben aber zur 


Entstehungszeit keinen so unmittelbaren Einfluss auf die 
Entwicklung das dramatischen Genres ausgeübt wie die ihrer 
männlichen Kollegen. 

Bemerkenswert und erst am Ende des 20. Jahrhunderts durch die 
feministische Literaturwissenschaft wieder ins Rampenlicht gerückt 
ist Glaspells Stück Trifles (1916). Zentrale und zugleich abwesende 
Figur in diesem Einakter ist Minnie, die Ehefrau eines Mordopfers. 
Zwei Frauen erkennen am Tatort aufgrund ihres «weiblichen» 
Blickwinkels die wahren Hintergründe und Motive der Tat. Im 
Gegensatz zu den Männern am Tatort sind die beiden Frauen in der 
Lage, bestimmte Spuren im Haus so zu lesen, dass es für sie klar 
wird, dass die Ehefrau Minnie von ihrem Mann unterdrückt wurde 
und sie ihn daher ermordet hat. Während die Männer in den 
«männlichen» Domänen des Hauses wie Schlafzimmer und Schuppen 
nach Spuren des Mörders suchen, gelingt es den beiden Frauen in 
der Küche, in der nach Aussage der Männer nur «kitchen things» 
vorhanden sind, zwei wichtige Hinweise auf die Tat und deren 
Motiv zu finden. Erstes Indiz ist eine halbfertige Decke, die plötzlich 
unsorgfältige Nähte aufweist, die nicht in das Gesamtbild des sonst 
perfekten Quilts der Ehefrau passen. Die zweite Beobachtung der 
Frauen ist ein toter Kanarienvogel, der im Nähkästchen liegt. Den 
beiden Frauen wird schrittweise klar, dass der Ehemann den 
Singvogel erdrosselt haben muss, woraufhin die Frau, die sich mit 
dem eingesperrten Tier identifiziert hat, den Mann auf eben diese 
Weise tötete. Am Ende des Stücks beseitigen beide Frauen die 
Spuren, die zu Minnie als Mörderin führen könnten. 

Glaspells Einakter spielt mit dem Konzept des Textes bzw. hier 
der Textur oder dem Textil. Die weiblichen Leserinnen des «Textes» 
der Decke lesen die Handlungsfäden auf ganz andere Weise als die 
professionellen männlichen Ermittler. Glaspells Stück wird - ähnlich 
wie Gilmans «The Yellow Wallpaper» mit seiner doppelten 
Bedeutung von «paper» als Tapete und Text - zu einer Allegorie des 
geschlechtsspezifischen Lese- und Wahrnehmungsprozesses. Trotz 
der weit in die Zukunft weisenden Thematik dieses Kurzdramas 
verschwindet Glaspell in der Breitenwirkung hinter den bekannten 
Dramatikern ihrer Epoche. 


Neben Glaspell und O’Neill gehört Elmer Rice (1892-1967) zu den 
drei großen Erneuerern des amerikanischen Theaters nach dem 
Ersten Weltkrieg. The Adding Machine (1923) steht am Beginn des 
expressionistischen Theaters in den USA. Hauptfigur des Stücks ist 
Mr. Zero, der nach 25 Jahren als guter Angestellter statt eine 
Beförderung zu erhalten durch eine mechanische Rechenmaschine 
ersetzt werden soll. Außer sich vor Wut tötet Mr. Zero seinen 
Vorgesetzten, wird dafür zum Tode verurteilt und hingerichtet, um 
dann im Jenseits in den «Elysian Fields» selbst an einer 
Rechenmaschine zu arbeiten. 

Während The Adding Machine auf der Inhaltsebene eine 
Abrechnung mit der puritanischen Arbeitsethik a la Benjamin 
Franklin darstellt, benützt Rice expressionistische Elemente im 
Bühnendesign und eine maskenhafte Charakterisierung der 
handelnden Figuren. Dabei erinnert das Stück an die antike 
Dramenpraxis oder die mittelalterlichen Allegorien von 
menschlichen Tugenden und Untugenden. Mit seinem nihilistischen 
Plot, den persönlichkeitsleeren Figuren und der sinnlos anmutenden 
Ausrichtung des Geschehens nimmt The Adding Machine bereits in 
den 1920er Jahren Aspekte des absurden Theaters aus der Mitte des 
20. Jahrhunderts vorweg. Andererseits weist das Stück aufgrund der 
sozialökonomischen Grundproblematik in Richtung des sozialen 
Dramas der 1930er Jahre. 

Wie auch das Drama O’Neills gezeigt hat, stand das Projekt der 
Moderne am Beginn des 20. Jahrhunderts in enger Wechselwirkung 
zum Afrikanischen, das in seiner Ursprünglichkeit eine 
Vorbildwirkung ausübte. Maler wie Pablo Picasso, die nicht nur auf 
die Bildende Kunst prägend einwirkten, sondern auch auf die 
Literatur, erhielten viele ihrer Anregungen durch den Austausch mit 
der afrikanischen Kunst. Es ist daher wohl auch nicht 
verwunderlich, dass Gertrude Stein als wichtige literarische 
Epigonin des Kubismus und Katalysatorfigur für den amerikanischen 
Modernismus in ihrem Prosatext Melanctha eine afro-amerikanische 
Protagonistin wählt und O’Neill, Erneuerer oder Begründer des 
amerikanischen Dramas, den Schwarzen Brutus Jones ins Zentrum 
seines Stückes stellt. 


Dieses Sich-Bedienen an der afrikanischen bzw. afro- 
amerikanischen Kultur unter nicht-schwarzen Autorinnen und 
Autoren steht aber in den frühen 1920er Jahren in Wechselwirkung 
zum afro-amerikanischen Selbstausdruck. Das als Harlem Renaissance 
bezeichnete Auflodern eines künstlerischen schwarzen 
Selbstbewusstseins steht in der Tradition afro-amerikanischer 
Intellektueller der Jahrhundertwende. Bahnbrechend ist hier der 
Soziologe W. E. B. Du Bois (1868-1963), dessen The Souls of Black 
Folk (1903) zusammen mit den Publikationen Booker T. Washingtons 
(1856-1915) eine erste theoretische Auseinandersetzung mit der 
Rassenproblematik innerhalb der afro-amerikanischen Gemeinschaft 
darstellt. Zu den bedeutendsten Vertretern der Harlem Renaissance 
in den 1920er Jahren zählt Langston Hughes (1902-1967), dessen 
Gedichte zusammen mit denen anderer afro-amerikanischer Poeten 
in der wegweisenden Lyrikanthologie The New Negro (1925) von 
Alain Locke (1885-1954) herausgegeben wurden. 

In der Prosa der Zwischenkriegszeit überzeugen vor allem die 
modernistischen Romane der Afro-Amerikanerin Zora Neale Hurston 
(1891-1960) wie Their Eyes Were Watching God (1937), der um eine 
selbstbewusste schwarze Protagonistin kreist. Bemerkenswert ist 
auch Nella Larsens (1891-1964) Roman Passing (1929), der das 
bereits im 19. Jahrhundert auf vielfältige Weise melodramatisch 
bearbeitete Thema des als weiß «durchgehenden» Schwarzen, das 
als «passing» bezeichnet wird, nun aus afro-amerikanischer und 
weiblicher Perspektive behandelt. Diese Thematik fand auch mit 
Filmen wie Imitation of Life (1934) Eingang ins Kino der ersten 
Hälfte des 20. Jahrhunderts. Erwähnenswert ist auch die Existenz 
eines eigenständigen afro-amerikanischen Kinos in den 1920er und 
1930er Jahren, die eng mit dem bekannten Regisseur Oscar 
Micheaux (1884-1951) verknüpft ist, der Filme mit schwarzen 
Themen und schwarzen Schauspielern für ein schwarzes Publikum 
produzierte. Mit der Weltwirtschaftskrise und den großen 
Rassenunruhen Anfang der 1930er Jahre in New York verliert die 
Harlem Renaissance an Momentum und findet erst in der zweiten 
Hälfte des 20. Jahrhunderts eine indirekte Weiterführung. 


Die Großstadt New York als Ort der modernistischen 
Literaturverwirklichung ist natürlich nicht auf Harlem beschränkt. 
Vielmehr zieht sich von den späten Realisten wie Theodore Dreiser 
ein roter Faden an Autoren bis in die 1920er und 1930er Jahre, 
welche die Metropole als Projektionsfläche ihrer literarischen 
Anliegen verstehen. Besonders jene Modernisten, die eine 
Erneuerung der Kultur nicht wie Eliot oder Pound in Europa, 
sondern in Amerika suchen, nehmen sich der Einzigartigkeit New 
Yorks für ihre spezifischen Anliegen an. 

Vor allem der Roman der 1920er Jahre führt die aus dem 
Realismus und Naturalismus kommende Tradition der urban novel 
konsequent fort. F. Scott Fitzgeralds (1896-1940) Roman The Great 
Gatsby (1925) wird zum Inbegriff der Roaring Twenties mit ihren 
ausgelassenen Partys und Exzessen, wobei F. Scott und seine Frau 
Zelda im wirklichen Leben diesbezüglich ihren Romanfiguren wenig 
nachstanden. Seine frühen schriftstellerischen Erfolge bereits vor 
Erscheinen seines bekanntesten Romans ermöglichten Fitzgerald 
und seiner Frau einen ausschweifenden Lebensstil. Wenn auch 
stilistisch weniger experimentell als viele andere modernistische 
Romane dieser Epoche, besticht The Great Gatsby durch die Wahl der 
Erzählperspektive. Das Geschehen rund um den mysteriösen, 
reichen Aufsteiger Gatsby wird von einer Nebenfigur der Handlung 
erzählt. Die Wahl der Nebenfigur Nick Carraway als Erzähler eines 
Geschehens, das um einen mysteriösen Protagonisten kreist, 
erinnert an Moby Dick mit dem Matrosen Ishmael, durch dessen 
Stimme der rätselhafte Captain Ahab charakterisiert wird. In der 
englischen Literatur der Vormoderne verwendet Joseph Conrad 
(1857-1924) in The Heart of Darkness (1902) ebenfalls diese Technik 
der Erzählung aus dem Blickwinkel einer Nebenfigur, um den 
unheimlichen Charakter des Elfenbeinhändlers und monströsen 
Kolonisten Kurtz noch stärker zu mystifizieren. 

Fitzgeralds Roman kreist um Gatsby, der auf dubiose Weise zu 
Reichtum und Ansehen gelangt ist, und dessen Jugendliebe Daisy, 
die inzwischen mit dem langweiligen, aber wohlhabenden Tom 
Buchanan verheiratet ist. Als sich eine neue Affäre zwischen Daisy 
und Gatsby entwickelt, kommt es zu einem tödlichen Autounfall, bei 


dem Daisy Fahrerflucht begeht und Gatsby die Schuld auf sich 
nimmt. Gatsby wird aus Rache für den vermeintlich von ihm 
begangenen Unfall getötet, während sich Daisy und ihr Mann Tom 
wieder in den sicheren Hafen ihres Geldes zurückziehen, das die 
Grundlage für ihre Beziehung darstellt. Als Abrechnung mit dem 
Sittenbild der amerikanischen Gesellschaft des Jazz Age der 1920er 
Jahre vor der Weltwirtschaftskrise und gleichzeitige Glorifizierung 
des amerikanischen Traums vom «self-made man» geht The Great 
Gatsby als neuer Gesellschaftsroman in die Literaturgeschichte ein. 

Während Fitzgeralds Zeitgeistdokument des Jazz Age keine 
politische Stoßrichtung erkennen lässt, ist John Dos Passos (1896- 
1970) mit der Trilogie U.S.A. sehr viel klarer positioniert. In den 
Romanen The 42nd Parallel (1930), 1919 (1932) und The Big Money 
(1936) vertritt Dos Passos die Positionen der sogenannten red 
thirties, d.h. einen linksorientierten, sozial engagierten und mit 
Kommunismus liebäugelnden politischen und literarischen 
Aktionismus nach der Weltwirtschaftskrise. Die Trilogie deckt den 
Zeitrahmen von ca. 30 Jahren von der Jahrhundertwende bis in die 
frühen 1930er Jahre ab. Neben fiktionalen Figuren, die in einem 
losen Netzwerk von Verbindungen in den drei Romanen auftauchen, 
kommen auch historische Persönlichkeiten aus Wirtschaft und Kunst 
zum Einsatz. Biographisches von Henry Ford, Isadora Duncan und 
Woodrow Wilson unterbricht die Handlung der fiktionalen Figuren 
des Romans. Erzähltechnisch innovativ sind die Romane Dos Passos’ 
aufgrund des sehr eigenwilligen collage-artigen Einsatzes von 
Zeitungsschlagzeilen, Liedtexten oder politischen Reden, die als 
«Newsreels» einen ähnlichen Effekt erzielen sollen wie die 
Wochenschausequenzen, die den Spielfilmen im Kino der Zeit 
vorangestellt waren. Eine weitere Besonderheit der Trilogie sind 
«camera eye»-Passagen, die in einer «stream of consciousness»-Form 
den subjektiven Blickwinkel eines heranwachsenden jungen Mannes 
dokumentieren. 

Dieses Spiel mit unkonventionellen Perspektiven, das sich bereits 
durch die Wahl der Nebenfigur in Fitzgeralds The Great Gatsby leise 
angekündigt hat, wird im Hochmodernismus vom Südstaatenautor 
William Faulkner (1897-1962) zum Höhepunkt gebracht. Im Roman 


The Sound and the Fury (1929) verwendet Faulkner vier Personen, 
die aus vier verschiedenen Blickwinkeln vier verschiedene 
Zeitfenster im Leben einer Südstaatenfamilie beleuchten. Am 
herausragendsten und für den Leser die größte Herausforderung ist 
die sogenannte Benjy-section, die aus der Perspektive des geistig 
behinderten und jüngsten Familienmitglieds Benjy geschildert wird. 
Daher rührt auch der Titel des Romans, der Teil eines 
Shakespeareverses aus Macbeth ist: «a tale/Told by an idiot, full of 
sound and fury»[96]. Dieser Abschnitt des Romans lässt den Leser 
unweigerlich in die Rolle eines Detektivs schlüpfen, da Benjy die 
Welt auf unkonventionelle Art wahrnimmt und diese besondere 
Wahrnehmung ungefiltert und unerklärt dem Leser weitergegeben 
wird. Hier ein Beispiel einer Beobachtung Benjys, wobei sich die 
Frage stellt, was er hier mit seiner limitierten Wahrnehmung 
verfolgt: 


It was red, flapping on the pasture. [...] I'held to the fence. [...] Maybe we can find one of 
they balls.[97] 


Es war rot und flatterte über dem Rasen. [...] Ich hielt mich am Zaun fest. [...] Vielleicht 
finden wir auch einen von deren ihren Bällen.[98] 


Benjy beobachtet ein Golfspiel, wobei ihm weder das Spiel an sich 
noch die Regeln des Spieles etwas sagen - er registriert einfach die 
roten Fahnen und die weißen Bälle. Faulkner positioniert sich mit 
Benjy in einer amerikanischen Tradition unkonventioneller Erzähler, 
die mit der Figur des Huck Finn begründet wurde. Faulkner führt 
hier auch die Versuche des Realismus fort, den Leser direkt mit 
Bewusstsein bzw. der Wahrnehmung der externen Wirklichkeit 
einer Figur zu konfrontieren. So unterschiedlich Faulkners und 
Henry James’ Texte in der Wahl ihrer Sujets sind, so ähnlich sind 
sich hier Realismus und Modernismus in ihren jeweiligen Versuchen, 
Wahrnehmung darzustellen oder, wie in Faulkners Fall, 
Wahrnehmung extrem zu verfremden. Das Lesen der «Benjy-section» 
führt zu einem Verfremdungseffekt - einem ständigen Aha-Erlebnis 
die Frage betreffend, wie Wahrnehmung eigentlich funktioniert. Es 
benötigt die Perspektive des Faulkner’schen «Idioten», um uns mit 
der Nase direkt auf fundamentale Bewusstseinsprozesse zu stoßen. 


Auch andere Texte Faulkners, vor allem aber der Roman As I Lay 
Dying (1930), experimentieren mit Erzähltechniken. In diesem Buch 
werden zum Beispiel 59 Monologe von sieben verschiedenen 
Familienmitgliedern und anderen Figuren zu einer polyphonen 
Handlung um einen Leichenzug versponnen. Wie der Großteil seiner 
Texte spielt auch dieser in der fiktiven Yoknapatawpha County, die 
von Faulkner zur imaginären Verortung des amerikanischen Südens 
stilisiert wird. Obwohl Faulkner bereits in den späten 1920er Jahren 
seine wichtigsten Werke verfasste, gelingt ihm der literarische 
Durchbruch erst nach dem Zweiten Weltkrieg mit der Zuerkennung 
des Nobelpreises für Literatur. 

Dass modernistische Literatur nicht unbedingt dieselbe 
vordergründige Komplexität wie Faulkners Texte aufweisen muss, ja 
im Gegenteil von fast primitiv anmutender Simplizität sein kann, 
zeigt das CEuvre Ernest Hemingways (1898-1961). Trotz Nobelpreis 
und internationaler Anerkennung durch ein breites Lesepublikum 
sind die literaturwissenschaftlichen Urteile über Hemingway alles 
andere als homogen. Zur großen Popularität Hemingways, selbst 
Freiwilliger und verwundeter Sanitäter im spanischen Bürgerkrieg, 
haben sicher seine den Zeitgeist treffenden Themen wie Krieg und 
Kriegsverarbeitung beigetragen. Im Großteil seines Werks kehrt 
Hemingway zu elementaren Extremsituationen des Individuums 
zurück: Seine Helden sind die Toreros des Stierkampfes in The Sun 
Also Rises (1926) oder einsame, auf sich gestellte Kämpfer gegen 
Urgewalten wie der Fischer in The Old Man and the Sea (1951). 
Diese Themenwahl und die Tatsache, dass in seinen Romanen kaum 
Frauen eine Rolle spielen, ließen Hemingway ein leichtes und 
gerechtfertigtes Ziel feministischer Literaturkritik in der zweiten 
Hälfte des 20. Jahrhunderts werden. Auf der anderen Seite ließ 
eben diese Tatsache Hemingway zu einem bevorzugten Objekt der 
Maskulinitätsforschung am Ende des 20. Jahrhunderts avancieren. 

Aus erzähltechnischer Sicht scheint Hemingway auf den ersten 
Blick gegenüber anderen Modernisten zurückzufallen. Sicher ist 
aber, dass Hemingway bewusst einfache Erzählstrukturen wählte, 
die in vieler Hinsicht Anleihen am Medium Film machen. Wenn man 
sich eine wahllos herausgegriffene Passage aus einem Hemingway- 


Text, z.B. den Beginn der Kurzgeschichte «The Killers» (1927) näher 
ansieht, wird klar, dass das Geschehen vermittelt wird, als würde 
eine Filmkamera unbemerkt und kommentarlos aufzeichnen. 


The door of Henry’s lunch-room opened and two men came in. They sat down at the 
counter. 

«What’s yours® George asked them. 

«I don’t know, one of the men said. «What do you want to eat, Al? 

«I don’t know, said Al. <I don’t know what I want to eat.» 

Outside it was getting dark. The street-light came on outside the window. The two men 
at the counter read the menu. From the other end of the counter Nick Adams watched 
them. He had been talking to George when they came in.[99] 


Die Tür von Henrys Eßlokal öffnete sich, und zwei Männer kamen herein. Sie setzten sich 
an die Theke. 

«Was bekommen Sie?» fragte sie Georg. 

«Ich weiß nicht», sagte der eine Mann. «Was willst du essen, Al?» 

Draußen wurde es dunkel. Die Straßenbeleuchtung vor dem Fenster ging an. Die beiden 
Männer an der Theke lasen die Speisekarte. Nick Adams beobachtete sie vom anderen 
Ende der Theke her. Als sie hereinkamen, hatte er sich mit George unterhalten.[100] 


Der Erzähler tritt fast zur Gänze in den Hintergrund; die Dialoge 
übernehmen und der Leser ist scheinbar bei der Interpretation der 
Aussagen der Akteure sich selbst überlassen. Wieder haben wir es 
mit einer Technik zu tun, die in ihrer Grundprämisse auf Konzepte 
des realistischen Romans a la Henry James zurückgeht. 
Hemingways Texte erhalten dadurch etwas Unmittelbares, fast 
Dramenartiges. Dass sich hinter dieser einfachen Oberfläche 
teilweise sehr komplexe Tiefenstrukturen verbergen können, haben 
die Analysen des Literaturwissenschaftlerss Max Nänny sehr 
eindrucksvoll vorgeführt. In einigen Fällen verwendet Hemingway - 
ähnlich wie Gertrude Stein — wiederholende, teilweise gespiegelte 
Elemente auf der Satzebene, die ein vielfältiges Netzwerk von 
klammerartigen Verschachtelungen ergeben. 

John Steinbeck (1902-1968) kehrt in seinen Romanen ebenfalls zu 
scheinbar traditionellen Erzählformen zurück. Dem Anliegen der 
«red thirties» verpflichtet, erzählt Steinbeck in seinem 
bedeutendsten Roman The Grapes of Wrath (1939) die Geschichte 
der Joad-Familie, die aufgrund von durch Bodenerosion 
verursachten Ernteausfällen ihr Land in Oklahoma verlässt und ihr 


Glück in Kalifornien versucht. Ihre Reise in den vermeintlich 
Goldenen Westen wird aber zu einer Umkehrung des 
amerikanischen Traums, der in Desillusionierung und absoluter 
Existenzgefährdung endet. Gemeinsam mit der Filmversion wird 
Steinbecks Roman zu einem Klassiker über die Kehrseite des Mythos 
vom Willen zu harter Arbeit und Aufbruchsgeist, der das 
amerikanische Selbstverständnis seit seinen Anfängen dominiert 
hatte. 

Neben dem Roman hat sich das neu entstandene Drama ebenfalls 
soziopolitischer und ökonomischer Fragen angenommen. Hierzu 
gehören die sozialen Dramen der 1930er Jahre wie das 
Streikaufrufstück Waiting for Lefty (1935) von Clifford Odets (1906- 
1963). Über seine vordergründig politische Stoßrichtung hinaus, die 
anhand eines Taxifahrerstreiks behandelt wird, experimentiert das 
Stück mit der Illusion einer in sich geschlossenen Theaterwelt auf 
der Bühne. Indem Odets Schauspieler unter den Theaterbesuchern 
positioniert und diese im Verlauf des Stückes auf Kommentare der 
Figuren auf der Bühne reagieren lässt, verwischt er zunehmend die 
Grenze zwischen Theaterwelt und Wirklichkeit. Ebenfalls im 
weitesten Sinn soziopolitisch orientiert sind die feministischen 
Stücke von Lillian Hellman (1905-1984) wie The Children’s Hour 
(1934), das die Gerüchte rund um eine angeblich lesbische 
Beziehung zweier Lehrerinnen und deren Stigmatisierung durch die 
Gesellschaft thematisiert. 

Bevor sich aber in der zweiten Hälfte des 20. Jahrhunderts das 
absurde und postmoderne Theater entwickelt, wurde sich das Drama 
in der Jahrhundertmitte nochmals seiner realistischen und 
modernistischen Wurzeln bewusst. Hierzu gehören Dramen wie 
Thornton Wilders (1897-1975) Our Town (1937), das in zwei Akten 
das Alltagsleben einer amerikanischen Kleinstadt in den Jahren 
1901 und 1913 darstellt. Bemerkenswert ist, dass beide Akte durch 
einen «stage director» eingeleitet bzw. kommentiert werden. 
Dadurch erreicht Wilder eine absichtliche Durchbrechung der 
Theaterillusion, die stark an Brechts Verfremdungseffekt erinnert. 

Eine ähnliche Technik wendet auch Tennessee Williams (1911- 
1983) in seinem psychologischen Dramenklassiker The Glass 


Menagerie (1944) an, indem er Tom als Erzähler in einer Art 
Rahmenhandlung einsetzt. Tom «erinnert» sich im Stück an Szenen 
mit seiner körperlich behinderten Schwester Laura, deren Isolation 
von der Umwelt durch eine Glasfigurensammlung versinnbildlicht 
wird, mit der sie sich umgibt. Als ein Jugendschwarm Lauras bei 
einem von Lauras Mutter arrangierten Besuch ein gläsernes Einhorn 
zerbricht, Laura küsst und ihr dann seine Verlobung mit einer 
anderen Frau gesteht, bricht die Scheinwelt der Familie im wahrsten 
Sinn zusammen. 

Auch Williams’ in episodische Szenen gegliedertes Psychodrama A 
Streetcar Named Desire (1947) zeichnet die Dynamik von Familie und 
Sexualität anhand eines ausgedehnten Besuchs von Blanche Du Bois 
bei ihrer Schwester in New Orleans nach. Die Interaktion mit dem 
machistischen Schwager - er wird in der erfolgreichen Filmversion 
vom jungen Marlon Brando verkörpert -— konfrontiert Blanche mit 
ihrem unrühmlichen, verlogenen Liebesleben, was aufgrund ihrer 
psychischen Labilität zu einem Nervenzusammenbruch und zur 
Einweisung in die Psychiatrie führt. 

Als dritter großer Dramatiker der Spätmoderne gilt Arthur Miller 
(1915-2005) mit dem Klassiker Death of a Salesman (1949), der den 
ökonomischen Erfolgsdruck in der amerikanischen Mittelklasse über 
die Figur des alternden Handlungsreisenden Willy Loman 
eindrucksvoll exemplifiziert. Anhand von «stream of consciousness»- 
artigen Techniken wird die Verzweiflung Willys dargestellt, der 
seinem Leben durch einen als Autounfall getarnten Selbstmord ein 
Ende bereitet, um durch eine Lebensversicherung Geld für die 
Familie zu erwirken. 

Ebenfalls mit dem amerikanischen Traum im weitesten Sinn 
verknüpft ist das im puritanischen Neuengland spielende Stück The 
Crucible (1953), in dem Miller mit den Hexenprozessen von Salem 
vordergründig eines der düstersten Kapitel der amerikanischen 
Kolonialgeschichte thematisiert. Jedoch dient die Verfolgung 
Unschuldiger bei den Hexenprozessen des späten 17. Jahrhunderts 
Miller nur als Vorwand, um auf die Hetzjagd auf vermeintliche 
Kommunisten in der McCarthy-ÄAra hinzuweisen. Die 
Hexenverfolgung wird zur Parabel einer Massenhysterie, wie sie 


angefacht durch den konservativen Senator Joseph McCarthy in den 
1950er Jahren in den USA passierte, in der einzelne 
Personengruppen - scheinbare Hexen oder scheinbare Kommunisten 
— zu Sündenböcken stilisiert werden. 


VIII. Postmodernismus 


Beim Übergang vom Modernismus zum Postmodernismus in den 
späten 1950er Jahren kam es ähnlich wie in der Prosa auch im 
Drama zu einem Paradigmenwechsel. Dieser Umbruch kann in den 
USA vornehmlich mit Edward Albees (geb. 1928) Adaption des 
absurden Theaters für den amerikanischen Kontext festgemacht 
werden. Besonders Albees The Zoo Story (1958), das wie Samuel 
Becketts Waiting for Godot in Echtzeit auf einer Parkbank - hier im 
Central Park in New York - spielt, wird zum Meilenstein des 
postmodernen amerikanischen Theaters. Jerry, ein entfremdeter 
und unglücklicher Homosexueller, trifft den angepassten 
Mittelklasserepräsentanten Peter und bringt ihn dazu, ihm Gehör zu 
schenken. Schließlich attackiert Jerry ihn mit einem Messer, das er 
aber absichtlich fallen lässt, damit Peter es reflexartig ergreift und 
zur Verteidigung gegen Jerry richtet. Jerry nützt diese Situation 
aus, um sich in das offene Messer in Peters Hand zu stürzen und so 
seinem unglücklichen Leben ein Ende zu bereiten. Peter, dem nun 
klar wird, dass es sich hierbei um eine geplante Vorgehensweise 
Jerrys handelte, flüchtet überstürzt vom Tatort. 

Ähnlich absurd erscheint die Handlung in Albees bekanntestem 
Stück, Who’s Afraid of Virginia Woolf? (1962), in dem ein Ehepaar im 
Streit gezeigt wird, wobei immer wieder ein von ihnen erfundener 
fiktiver Sohn Thema der Dialoge wird. Letztendlich erweist sich der 
vermeintliche Lebensmittelpunkt des alternden Ehepaares in Form 
des imaginierten Kindes als Lebenslüge - ein erzählerisches Mittel, 
das Albee aus dem naturalistischen Dramen Henrik Ibsens 
übernimmt. 

Albees Konzepte werden auf vielfältige Weise von anderen 
Dramatikern aufgegriffen, wie z.B. im bekannten Drama Dutchman 
(1964) des afro-amerikanischen Autors LeRoi Jones (geb. 1934), der 
später seinen «Sklavennamen» durch Amiri Baraka ersetzt. Die 


Parkbank aus Albees Zoo Story wird bei Baraka durch einen Sitz in 
der New Yorker U-Bahn ersetzt, in der die verführerische weiße 
Lula den assimilierten Afro-Amerikaner Clay in ein flirtartiges 
Gespräch zieht, um ihm kontinuierlich seine fälschlich angepasste, 
nicht rassenkonforme Identität zu eröffnen und ihn schließlich vor 
Verlassen der U-Bahn zu erdolchen. Das Stück endet damit, dass 
Lula sich einem weiteren gut gekleideten Afro-Amerikaner als 
nächstem Opfer zuwendet. Barakas Stück problematisiert die zwei 
zentralen Pole afro-amerikanischer Selbstdefinition in den 1960er 
Jahren mit Martin Luther Kings Assimilationsbestreben auf der 
einen und Malcom X’ radikaler Separationspolitik auf der anderen 
Seite. Dutchman bezieht eindeutig Position für eine eigenständige, 
nicht an die weiße Kultur angepasste afro-amerikanische Kultur, die 
vor allem die eigene Andersartigkeit und nicht Anpassung oder 
Integration als Ziel hervorhebt. 

Ebenfalls um diese Problematik angelegt, aber um einiges 
differenzierter und weniger plakativ ist Lorraine Hansberrys (1930- 
1965) Stück A Raisin in the Sun (1959) sowie dessen Verfilmung 
über Mobbing einer alleinerziehenden afro-amerikanischen Mutter 
und ihrer Kinder in einem weißen Stadtteil. 

Im ausgehenden 20. Jahrhundert verstärkte sich die bereits 
bestehende Affinität des amerikanischen Films zum Drama noch 
weiter. In den 1970er und 1980er Jahren erreicht David Mamet 
(geb. 1947) mit Stücken wie Sexual Perversity in Chicago (1974) oder 
Glengarry Glen Ross (1984) nicht zuletzt durch gelungene 
Verfilmungen große Breitenwirkung. Gerade Glengarry Glen Ross, 
das im Immobilienmaklermilieu spielt, erscheint in seiner Thematik 
wie eine postmoderne Weiterführung von Arthur Millers Death of a 
Salesman, wobei hier die Handlung um eine Liste von potentiellen 
Kaufinteressenten kreist. Ein Wettbewerb, der unter den Verkäufern 
der Immobilienfirma gestartet wird, entwickelt sich zu einem 
Kampf ums Überleben als Angestellter in der Firma. Ebenfalls eine 
enge Beziehung zum Film besitzt der Dramatiker, Skriptautor und 
Schauspieler Sam Shepard (geb. 1943), der Drehbücher zu Filmen 
wie Michelangelo Antonionis Zabriskie Point (1970) und Wim 
Wenders’ Paris, Texas (1984) neben einer Vielzahl von erfolgreichen 


Dramen wie True West (1980) oder das 1985 von Robert Altman 
verfilmte Fool for Love (1983) verfasste. 

Wie im Drama spiegelt sich auch in der Lyrik der Nachkriegsära 
eine generelle Aufbruchs- und Proteststimmung. Eine radikale 
Erneuerung der amerikanischen Lyrik erfolgt mit der sogenannten 
Beat Generation, zu der neben dem Romanautor Jack Kerouac 
(1922-1969) mit seiner «road novel» On the Road (1951) die Lyriker 
Lawrence Ferlinghetti (geb. 1919) und Allen Ginsberg (1926-1997) 
zählen. Vor allem Ginsberg, der sich selbst in der Tradition sexueller 
Lyrik von Walt Whitman sieht, provozierte mit seiner direkten 
homosexuellen Thematik im Gedicht «Howl» - «Geheule» — (1956) 
bewusst das Establishment. Ganz im Einklang mit dem Zeitgeist der 
Beatgeneration verwebt Ginsberg Protest, Drogenkonsum und 
extrovertierte Sexualität zu einer explosiven Mischung, wie bereits 
die Eingangsverse zu «Howl» verdeutlichen: 


I saw the best minds of my generation destroyed by madness, starving hysterical naked, 

dragging themselves through the negro streets at dawn looking for an angry fix, 

angelheaded hipsters burning for the ancient heavenly connection to the starry dynamo in 
the machinery of night [...][101] 


Ich sah die besten Köpfe meiner Generation vom Wahn zerstört hungrig hysterisch nackt 

im Morgengrauen durch Negerstraßen irrend auf Suche nach einer tüchtigen Spritze 

Süchtige mit Engelsköpfen lustentbrannt nach uralter sphärischer Verbindung zum 
Sterndynamo in der Maschinerie Nacht [...][102] 


Besonders die vordergründige Beschreibung von Homosexualität 
und homosexuellen Praktiken in Passagen wie «who let themselves 
be fucked in the ass»[103] brachte dem Verlag Lawrence 
Ferlinghettis, in dem «Howl» erschienen war, Klagen wegen 
Verbreitung von Obszönitäten ein und war der Auslöser, dass sich 
um diesen Text eine Kontroverse entspann, die weit über die engen 
Zirkel der Literatur hinausgetragen wurde. Die unkonventionelle 
Lebens- und Schreibweise der Beatniks, die von ausgelebter 
Sexualität und exzessivem Drogenkonsum geprägt war, hatte damit 
in vieler Hinsicht einen maßgeblichen Einfluss auf die 
Befreiungskultur der 1960er Jahre. 


Weniger provokant sind demgegenüber die lyrischen Arbeiten der 
sogenannten Black Mountain School mit Denise Levertov (1923- 
1997), Charles Olson (1910-1970) und Robert Creeley (1926-2005) 
oder die oft akademisch anmutenden Gedichte John Ashberys (geb. 
1927). Mit Self Portrait in a Convex Mirror (1975) behandelt Ashbery 
repräsentationstheoretische Anliegen der postmodernen Lyrik, 
indem er das ungewöhnliche Selbstportrait des Renaissancemalers 
Parmigianino, das den Maler in einem verzerrenden konvexen 
Spiegel zeigt, als Ausgangspunkt seiner Überlegungen im Gedicht 
heranzieht. 

Der Übergang von Modernismus zu Postmodernismus ist nicht nur 
in den Gattungen Drama und Lyrik fließend, sondern auch im 
Roman nicht wirklich eindeutig festzumachen. So trug bereits in den 
1950er Jahren Ralph Elliion (1914-1994) mit dem afro- 
amerikanischen Roman Invisible Man (1953) zur Erneuerung des 
Genres bei. Der Icherzähler und Protagonist erzählt aus einem von 
1361 Glühbirnen hell erleuchteten, vom Rest der Welt vergessenen 
Untergrundkellerraum, in dem er sich häuslich eingerichtet hat, 
seine Lebensgeschichte als intelligenter Schwarzer im weißen 
Amerika der ersten Hälfte des 20. Jahrhunderts. Der Handlungsort 
und die Erzählperspektive erinnern an Fjodor Dostojewskis 
Kurzroman Aufzeichnungen aus dem Kellerloch (1864). Die 
Biographie des afro-amerikanischen Erzählers umfasst dessen 
Jugend als Klassenbester seines Jahrganges im tiefen Süden der 
USA, seinen Ausschluss von einem College für Schwarze, seine 
gewerkschaftlichen Aktivitäten als New Yorker Fabrikarbeiter bis 
hin zu Rassenunruhen in Harlem. Der Icherzähler erlebt, dass 
Schwarze, wenn sie auch für die weiße amerikanische Kultur 
unsichtbar sind — daher der Titel Invisible Man -, dann doch für die 
Selbstdefinition weißer Identität einen essentiellen Bestandteil 
darstellen. So erkennt der Protagonist in einer zentralen Passage 
während der Arbeit in einer Farbenfabrik, dass bei der Herstellung 
einer Dose besonders weißer Farbe zehn Tropfen schwarze Farbe 
dazugemischt werden, damit der wahre Weißeffekt entsteht. An 
diesem Roman wird ersichtlich, dass Ralph Ellison, wie wir vor 
allem im letzten Kapitel dieses Buchs sehen werden, am Beginn 


eines neuen Interesses der Literaturwissenschaft an 
Selbstpositionierungen bzw. Identitätsbestimmungen 
marginalisierter ethnischer Gruppen steht. 

Mit Identität auf einer geschlechtsspezifischen Ebene setzen sich 
die Texte Sylvia Plaths (1932-1963) auseinander. In ihrem 
Schlüsselroman The Bell Jar (1963) verarbeitet Plath ihren eigenen 
psychischen Zusammenbruch, bevor sie einen Monat nach dessen 
Erscheinen Selbstmord beging. Der Roman ist eine Icherzählung der 
psychisch schwer angeschlagenen und suizidgefährdeten 
Protagonistin Esther Greenwood. Titel und zentrale Metapher des 
Romans ist eine Glasglocke, unter der sich Esther in ihrer 
Depression gefangen sieht. Plaths Roman erinnert an Charlotte 
Perkins Gilmans Erzählung «The Yellow Wallpaper», die ebenfalls 
um die innenperspektivische Darstellung psychischer Krankheit im 
Spannungsfeld einer männlich dominierten medizinischen 
Umgebung angelegt ist. 

In der zweiten Hälfte des 20. Jahrhunderts mehren sich generell 
die Stimmen von Autorinnen, wie zum Beispiel die 
Südstaatenautorin Flannery O’Connor (1925-1964), deren Werk 
groteske Elemente des amerikanischen Südens zu fassen versucht. 
Diese literarische Richtung wird häufig als Southern Gothic 
bezeichnet. Sehr viele Stilelemente O’Connors finden sich in der 
Kurzgeschichte «A Good Man Is Hard to Find» (1953), in der eine 
Familie bei einem Ausflug auf eine Gruppe von entflohenen 
Verbrechern unter der Führung des sogenannten Misfit 
(«Außenseiter») trifft. Schließlich wird die gesamte Familie getötet, 
bis nur noch die Großmutter am Leben ist. In ihrem vergeblichen 
Versuch, sich zu retten, nähert sich die Großmutter dem Misfit mehr 
und mehr, wird aber, als sie ihn berühren will, von ihm kaltblütig 
erschossen. Typisch für O’Connors Texte sind Momente, in denen 
Figuren eine Einsicht oder Art Erleuchtung erfahren, wie hier die 
Großmutter im Angesicht des Todes. O’Connor übernimmt diese 
«moments of epiphany» von James Joyce, adaptiert sie aber auf 
besondere Weise für ihre meist religiös motivierten Texte. In der 
nicht nachvollziehbaren und absurd anmutenden Gewaltanwendung, 
die im Zentrum von «A Good Man Is Hard to Find» steht, erscheint 


O’Connors Kurzgeschichte wie eine Vorwegnahme der Ästhetik 
Quentin Tarantinos in Filmen wie Pulp Fiction (1994) oder 
Inglourious Basterds (2009). 

Identitätsfindung ist aber nicht nur ein Thema in den Texten 
weiblicher Schriftsteller und ethnischer Minderheiten. J. D. Salingers 
(1919-2010) The Catcher in the Rye (1951), der zu den 
meistverkauften Romanen des 20. Jahrhunderts zählt, gewährt zum 
Beispiel tiefe Einblicke in die verunsicherte Psyche des Jugendlichen 
Holden Caulfield. Mit einem direkten Verweis auf die Tradition der 
Icherzählung a la Charles Dickens’ David Copperfield erzählt der 
adoleszente Holden zentrale Erlebnisse seiner Identitätskrise, die er 
während einer dreitägigen Odyssee in Manhattan nach seinem 
Ausschluss von der Schule durchlebt. Seine Suche nach persönlicher 
Identität und menschlicher Nähe endet mit einem 
Nervenzusammenbruch und Holden muss sich schließlich in 
psychiatrische Behandlung begeben. 

Salinger setzt sich auch in seinen Kurzgeschichten mit 
psychologischen Problemen der Nachkriegsgeneration auseinander. 
In «A Perfect Day for Bananafish» (1948) wird die Hauptfigur 
Seymour von imaginierten Problemen wie einem nicht existenten 
Tattoo geplagt, das er vor den Blicken anderer Strandbesucher 
verbergen will. Nachdem Seymour einem kleinen Mädchen beim 
Schwimmen die Geschichte des Bananenfisches erzählt hat, der sich 
in Unterwasserhöhlen so vollfrisst, dass er nicht mehr aus der Höhle 
entkommen kann und stirbt, geht er in sein Hotelzimmer, setzt sich 
neben seine schlafende Frau und tötet sich durch einen Kopfschuss. 
Mit dieser Kurzgeschichte, deren Elemente sich im absurden Theater 
wiederfinden, erlangte Salinger eine breite Anerkennung als Autor, 
zog sich aber für den Rest seiner Karriere völlig aus der 
Öffentlichkeit zurück und wollte keine Informationen über sich 
selbst preisgeben. 

Obwohl Salingers Texte einen Bezug zum Absurden aufweisen, 
kann er dennoch nicht zum engeren Kreis postmodernen Erzählens 
in den USA gezählt werden. Wegbereiter dieser am Modernismus 
orientierten, aber bewusst über ihn hinausgehenden Strömung ist 
der aus Russland stammende, nach Amerika emigrierte Vladimir 


Nabokov (1899-1977). Nabokovs Romane zeichnen sich durch 
akademische Selbstbezüge und literarische Verfremdung aus. Sein 
Roman Pale Fire (1962) verwendet z.B. die Struktur einer 
Textedition eines 999 Verse umfassenden Gedichts des fiktiven 
Autors John Shade, das wiederum vom fiktiven Herausgeber 
Charles Kinbote ediert und kommentiert wird. Dadurch bricht 
Nabokov einerseits Gattungsgrenzen zwischen Roman und Lyrik auf, 
andererseits verfremdet er aber auch die Trennlinie zwischen 
Primär- und Sekundärliteratur. Stilelemente des Modernismus, wie 
wir sie in Eliots The Waste Land finden, führt Nabokov konsequent 
und fast akademisch weiter. 

Ein breiter Erfolg gelang Nabokov mit dem Roman Lolita (1955), 
der die psychisch abnorme Liebesbeziehung zwischen dem alternden 
Universitätsprofessor Humbert Humbert und seiner anfänglich erst 
12-jährigen Stieftochter Dolores als Icherzählung wiedergibt. 
Humbert, dessen pädophile Neigung auf eine nicht verarbeitete 
Jugendliebe zurückgeht, zieht nach dem Tod der Mutter des 
Mädchens zwei Jahre unter dem Deckmantel einer Vater-Tochter- 
Beziehung mit Dolores als seiner Gefährtin durch die USA. Dolores 
brennt schließlich mit einem das Paar verfolgenden Verleger durch. 
Humbert trifft Jahre später auf die inzwischen von ihrem neuen 
Partner schwangere Dolores und erfährt von ihr die Identität des 
Fluchthelfers, den er daraufhin tötet. 

Auch in diesem Roman finden sich die für die Postmoderne 
typisch werdenden literarisch selbstreflexiven Elemente. Humbert 
ist Literaturprofessor, der Fluchthelfer Lolitas ein Verleger und die 
Erzählung Humberts im Gefängnis nach dem begangenen Mord wird 
wie in Pale Fire von einem fiktiven Herausgeber ediert. Nicht zuletzt 
die detailliert geschilderte Innenperspektive eines pädophilen 
Protagonisten ließ in den USA Verleger anfänglich von einer 
Publikation absehen. Erst über den Umweg der europäischen 
Publikation und Rezeption hatte Lolita Erfolg in den USA. 

Zu Nabokovs bedeutendsten Schülern zählt Thomas Pynchon (geb. 
1937), der Elemente seines Lehrers aufnimmt, diese aber auf 
eigenwillige Art und Weise literarisch verarbeitet. Pynchon teilt mit 
seinem Zeitgenossen J. D. Salinger dessen Scheu vor der Außenwelt. 


Die einzigen Male, an denen Pynchon öffentlich in Erscheinung trat, 
sind einige Episoden der TV-Serie The Simpsons, in denen er einer 
Cartoonfigur mit einer Papiertüte über dem Kopf seine Stimme lieh. 

Pynchons Romane und Kurzgeschichten mit ihren 
selbstreferentiellen und metafiktionalen Zügen sowie ihren paradox 
anmutenden Handlungsverläufen und Handlungsstrukturen gelten 
als Paradebeispiel postmodernen Erzählens, das eindimensionaler 
Interpretation oder Deutung zuwiderhandelt. So wird in The Crying 
of Lot 49 (1966) die Protagonistin Oedipa Maas mit einer 
Untergrundorganisation aus dem 18. Jahrhundert konfrontiert, 
deren Existenz durch kryptische, über die Stadt verteilte Zeichen 
und Schilder angedeutet ist. Das Buch endet, als Oedipa schließlich 
nach einer Vielzahl von Treffen mit exzentrischen Figuren in einer 
Versteigerung das «lot 49», eine Briefmarkensammlung, erwerben 
will, die Aufschluss über die Geheimorganisation geben könnte. In 
seinen paradoxen und enigmatischen Handlungselementen nimmt 
Pynchons The Crying of Lot 49 Filme und TV-Serien des ausgehenden 
20. Jahrhunderts wie z.B. David Lynchs Twin Peaks vorweg. 

Eine andere, oft verspielte Variante des postmodernen Erzählens 
in Amerika praktiziert der aus Frankreich stammende Raymond 
Federman (1928-2009), der als Kind von seiner Mutter im letzten 
Moment in einem Kasten versteckt und so vor dem 
Konzentrationslager gerettet wurde, während der Rest der jüdischen 
Familie den Nationalsozialisten zum Opfer fiel. Seine besonders in 
Deutschland rezipierten Romane kreisen in Variationen um dieses 
zentrale Erlebnis des Überlebens im Versteck. 

Auch die Kriegserfahrung des Zweiten Weltkriegs, des 
Koreakriegs und des Vietnamkriegs zieht sich durch die Romane der 
amerikanischen Literatur. Wie stark die postmoderne Prosa vom 
Schrecken des Zweiten Weltkrieges geprägt ist, zeigt der Roman 
Slaughterhouse-Five (1969) Kurt Vonneguts (1922-2007), der darin 
seine persönlichen Erlebnisse als amerikanischer Soldat und 
Überlebender des Massenbombardements Dresdens literarisch 
verarbeitet. Vonnegut verwendet bzw. entwickelt hier postmoderne 
Erzähltechniken, indem er seine autobiographischen traumatischen 
Kriegserlebnisse auf die literarische Figur Billy Pilgrim überträgt. Er 


verschachtelt Vergangenes und Gegenwärtiges im Leben des 
Protagonisten mit einer science-fictionartigen Phantasieebene, in 
der Billy von Außerirdischen auf den fernen Planeten Tralfamadore 
entführt und in einem Zoo nackt ausgestellt wird. Damit erzeugt 
Vonnegut ein eindringliches Bild jenes im Bewusstsein der Figur 
allgegenwärtigen Kriegstraumas, das Raum und Zeit überschreitet. 

Vonnegut spielt gekonnt mit dem Prinzip der Simultanität dieser 
Ebenen, wobei er Anleihen bei fragmentierten modernistischen 
Erzählperspektiven und kubistischen Repräsentationspraktiken 
macht. Im Roman verweist er auf seine Technik durch einen 
metafiktionalen Einschub, der die ungewöhnliche Literatur bzw. 
Schreibpraxis der außerirdischen Tralfamadorianer erläutert, die 
eine Vielzahl kurzer Textteile nicht linear, sondern als gleichzeitiges 
Ganzes aufnehmen können: «[W]hen seen all at once, they produce 
an image of life that is beautiful and surprising and deep. [...] 
marvelous moments seen all at one time.»[104] Vonnegut suggeriert 
hiermit, dass die fragmentierten Vignetten seines Romans, die in 
Gegenwart, Erinnerung und Imagination des traumatisierten 
Protagonisten angesiedelt sind, sozusagen in einer gleichzeitigen 
Projektion rezipiert werden sollten. 

Vonnegut steht mit seinem Roman in einer langen Tradition 
amerikanischer Kriegsromane, die beginnend mit Stephen Cranes 
The Red Badge of Courage von 1895 Kriegstraumata in der 
amerikanischen Geschichte aufarbeiten. Dass diese 
Bewältigungsarbeit auch als Satire erfolgen kann, zeigt Joseph 
Hellers (1923-1999) Roman Catch-22 (1961), der die ökonomisch 
motivierten Machenschaften des Militärapparates anhand eines 
fiktiven amerikanischen Stützpunktes im Mittelmeer aufdeckt. 

Zu den akademischsten Vertretern der amerikanischen 
Postmoderne zählen William Gass (geb. 1924) und John Barth (geb. 
1930), die auch durch literaturtheoretische Texte zur 
Selbstdefinition des amerikanischen Postmodernismus beigetragen 
haben. Im Essay «The Literature of Exhaustion» (1967) 
diagnostiziert Barth eine Abnutzung der Literatur, die es nur mehr 
ermöglicht, bestehende Texte zu übernehmen und durch 
Neupositionierung in einem anderen soziohistorischen Kontext als 


genuin neue Texte erscheinen zu lassen. In Anlehnung an 
Kurzgeschichten des argentinischen Schriftstellers Jorge Luis Borges 
(1899-1986), verbunden mit Konzepten vom «Tod des Autors» des 
französischen Literaturtheoretikers Roland Barthes formuliert Barth 
eine Art postmoderndes Manifest, das den Tod der realistischen 
Literatur beschwört. 

Eine Weiterführung postmoderner Literatur in Verbindung mit 
traditionellem, realistischem Erzählstil gelingt Paul Auster (geb. 
1947). Seine New York Trilogy (1987) verquickt modernistische 
Elemente der Zeitgeistdokumentation Dos Passos’ mit einer Art 
Antidetektivgeschichte wie Thomas Pynchons The Crying of Lot 49. 
Auster spielt mit Elementen der Poe’schen Detektivgeschichte, 
poststrukturalistischen Theoriebildungen der Philosophie Jacques 
Derridas und der Psychoanalyse Jacques Lacans und verbrämt diese 
mit einer Reihe selbstreferentieller Topoi des postmodernen 
amerikanischen Romans. Er lässt dabei eine Figur des Romans in die 
Rolle des Autors Paul Auster und gleichzeitig in die eines Detektivs 
schlüpfen, der vor der Folie des zeitgenössischen New Yorks 
verschiedene Realitätsebenen kreuzt und enigmatische Zeichen zu 
dechiffrieren versucht. 

Ebenfalls im New York des ausgehenden 20. Jahrhunderts 
angesiedelt sind die als «Yuppie Romane» bezeichneten abgründigen 
Charakterstudien von Bret Easton Ellis (geb. 1964). In seinem 
bekanntesten Roman, American Psycho (1991), wird in der Ichform 
die perverse Leidenschaft des Massenmörders und 
Investmentbankers Patrick Bateman in detailreichen Tötungs- und 
Zerstückelungsszenen geschildert. Bis zum Ende des Romans bleibt 
unklar, ob Batemans makabre Taten Realität oder Ausgeburt seiner 
kranken Phantasie sind. Gepaart sind Ellis’ Gewaltphantasien mit 
einer satirisch bissigen Abrechnung mit der Konsum- und 
Modekultur der 1990er Jahre. Mit Elementen wie Folter, 
Vergewaltigung, Kannibalismus und Nekrophilie führt Ellis eine 
Tradition in der amerikanischen Prosa fort, die über E. A. Poe und 
Truman Capotes (1924-1984) Fiktionalisierung eines realen Mordes 
in In Cold Blood (1966) bis in die Gegenwart zur TV-Serie Dexter 
(seit 2006) mit einem Serienmörder als Protagonisten weist. 


An postmoderne Techniken knüpfen auch junge Autoren der 
Jahrtausendwende an. David Foster Wallaces (1962-2008) letzter 
Roman, Infinite Jest (1997), der in einer parodistisch-dystopischen 
Zukunft der USA angesiedelt ist, bedient sich zahlloser Elemente des 
amerikanischen postmodernen Romans. Überlange Sätze mit 
teilweise kryptischem Vokabular, mehrere hundert Fußnoten mit 
Unterfußnoten, mysteriöse Filme, die als Geheimwaffe zur 
Infantiliiierung der Zuseher eingesetzt werden, multiple 
Handlungsstränge, die in einer mysteriösen Tennisakademie 
zusammentreffen, verweben Medienkritik mit autobiographischen 
Versatzstücken des ehemaligen Tennisprofis Wallace. Die 
zahlreichen Nachrufe auf seinen wahrscheinlich durch schwere 
Depressionen bedingten Selbstmord im Jahr 2008 attestierten 
Wallace den Rang einer der wichtigsten literarischen Stimmen 
Amerikas um die Jahrtausendwende. 

Wallaces Zeitgenosse und Weggefährte Jonathan Franzen (geb. 
1959) bricht bewusst mit dieser an Vladimir Nabokov oder Thomas 
Pynchon erinnernden Erzähltradition. Sein in realistischer 
Erzählweise gehaltener Roman The Corrections (2001) wurde mit 
einer Vielzahl von Preisen überhäuft. Dieses Sittenbild einer Familie 
in der zweiten Hälfte des 20. Jahrhunderts stellt Franzen in die 
Rahmenhandlung eines Weihnachtsfests, bei dem drei von jeweils 
einem Kind getragene große Handlungsstränge zusammengeführt 
werden. Franzen war bereits mit seinem Plädoyer «Perchance to 
Dream» 1996 im Harper’s Magazine literaturtheoretisch in 
Erscheinung getreten, in dem er sich gegenüber ähnlichen älteren 
Manifesten von Philip Roth, Tom Wolfe oder Flannery O’Connor 
abgrenzte. 

Diese Abkehr von oder Resistenz gegenüber postmodernen 
Erzählweisen ist aber nicht unbedingt singulär oder revolutionär. So 
hat sich zum Beispiel der äußerst erfolgreiche Autor John Updike 
(1932-2009) mit seinen Dekadenstudien der 1960 er, 70er und 80er 
Jahre im Rabbit-Zyklus (1960-2001) während der gesamten 
sogenannten Ära der Postmoderne immer einer realistischen 
Erzähltradition verpflichtet gefühlt. 


IX. Ethnische Stimmen 


Großteils parallel zum Postmodernismus, jedoch relativ 
unbeeinflusst von dessen oftmals spielerischen Erzähltechniken, 
verläuft eine andere Traditionslinie amerikanischer Literatur in der 
zweiten Hälfte des 20. Jahrhunderts. Erst im späten 20. Jahrhundert 
lenkt die Literaturwissenschaft allgemein und besonders in den USA 
ihr Interesse auf die Stimmen ethnischer Minderheiten. Die Texte 
von Afro-AmerikanerInnen, Latinass oder Latinos, asiatisch 
stämmigen oder indianischen Autorinnen und Autoren werden 
folglich als relativ eigenständige Traditionen geführt. Diese 
«Ghettoisierung» von Literatur ist keineswegs unproblematisch: Sie 
lässt zwar einerseits eigenständige ethnische Entwicklungslinien 
erkennen, andererseits wird aber dadurch auch die Bedeutung eines 
Textes oder Autors für die gesamte literarische Produktion unter 
Umständen in Frage gestellt. Es würde z.B. zu kurz greifen, Ralph 
Ellisons Beitrag zur Entwicklung des amerikanischen Romans als 
bloßen Entwicklungsschritt des afro-amerikanischen Romans 
abzutun. Sein Invisible Man (1953) markiert einerseits den Übergang 
des amerikanischan Romans vom Spätmodernismus zum 
Postmodernismus, andererseits stellt er die Weichen für den afro- 
amerikanischen Roman in der zweiten Hälfte des 20. Jahrhunderts. 
Trotz dieser Problematik macht es dennoch Sinn, im Folgenden 
diese ethnischen Linien kurz nachzuzeichnen und damit Elemente 
der amerikanischen Literatur insgesamt sichtbar zu machen. 

Waren es Mitte des Jahrhunderts vor allem Initiationsgeschichten 
über afro-amerikanische Männer wie Richard Wrights (1908-1960) 
Native Son (1940) und James Baldwins (1924-1987) Go Tell It on the 
Mountain (1953), so verlagerte sich später das Interesse zunehmend 
auf weibliche Figuren und deren Anliegen. Bahnbrechenden Erfolg 
erzielte Alice Walkers (geb. 1944) Briefroman The Color Purple 
(1982) über ein 14-jähriges missbrauchtes schwarzes Mädchen in 


den Südstaaten der 1930er Jahre. Auch die Romane der 
Nobelpreisträgerin Toni Morrison (geb. 1931) haben zur 
Breitenwirkung des afro-amerikanischen Romans von Frauen 
beigetragen. Morrisons Beloved (1987) erzählt das Familiendrama 
der schwarzen Sklavin Sethe, die auf ihrer Flucht in den Norden ihre 
kleine Tochter Beloved tötet, um sie nicht in die Hände der 
Verfolger fallen zu lassen, welche die Familie wieder in die 
Sklaverei zurückgeführt hätten. In der Folge erscheint der Geist 
bzw. eine Reinkarnation des jungen Mädchens der Familie Sethes 
und überschattet die Überlebenden. Mit dem Einsatz der 
geisterhaften Figur als Teil der Handlung macht Morrison direkte 
Anleihen beim magischen Realismus lateinamerikanischer Literatur. 

Ähnlich wie bei der Entwicklung afro-amerikanischer Literatur 
steht auch am Beginn indianischer Textproduktion mündliche 
Überlieferungstradition sowie autobiographische Selbstdarstellung. 
Diese beiden Linien speisen bis ins 20. Jahrhundert Romane und 
Kurzgeschichten der amerikanischen Autorinnen und Autoren 
indianischer Herkunft. Wie lange die indianische Kultur als 
Fremdkörper innerhalb der USA gesehen wurde, zeigt sich daran, 
dass die Indianer erst 1924 die amerikanische Staatsbürgerschaft 
erhielten. Bis dahin waren sie quasi eine Nation auf dem 
Territorium der USA ohne amerikanische Bürgerrechte. 

Mit seinem Pulitzer-Preis-Roman House Made of Dawn (1968) 
schrieb sich der Kiowa-Cherokee-Autor N. Scott Momaday (geb. 
1934) in die amerikanische Literaturgeschichte, indem er 
autobiographische Erlebnisse fiktional mit einer Art Erlebnisroman 
des indianischen Protagonisten Abel verbindet. Auf ähnliche Weise 
agiert die Laguna-Pueblo-Autorin Leslie Marmon Silko (geb. 1948) in 
ihrem Roman Ceremony (1977), der ebenfalls einen aus dem 
Zweiten Weltkrieg heimkehrenden Indianer in seiner Reintegration 
nach traumatischen Kriegserlebnissen zeigt, wobei typische 
indianische Problemkreise wie Alkoholismus und Ausgrenzung 
thematisiert werden. Noch stärker als Momaday arbeitet Silko mit 
der mündlichen indianischen Tradition, die sie in den Roman als 
zentrales Element integriert. 


Parallel zur indianischen Literatur trugen auch ethnische Gruppen 
hispanischer Herkunft wie Chicanas und Chicanos zur literarischen 
Landschaft der zweiten Hälfte des 20. Jahrhunderts in den USA bei. 
Neben Romanen von Ana Castillo (geb. 1953) und Sandra Cisneros 
(geb. 1954) machte bereits in den 1960er Jahren Luis Valdez (geb. 
1940) mit dem politischen «Teatro Campesino» und Stücken wie Los 
Vendidos (1967) auf die Rolle der Einwanderer aus Mexiko 
aufmerksam. 

Gerade in der Nachkriegszeit erstarkte auch die Literatur von 
Amerikanerinnen asiatischer Abstammung, die als ausgegrenzter 
Bevölkerungsteil während des Zweiten Weltkriegs bzw. des Korea- 
und Vietnamkriegs eine problematische Stellung innerhalb der 
amerikanischen Gesellschaft innehatten. Hierzu zählen Autorinnen 
wie Maxine Hong Kingston (geb. 1940), deren feministischer Roman 
The Woman Warrior (1975) eine Geschlechterproblematik behandelt, 
die weit über vordergründige ethnische Aspekte hinausgeht. 
Zusammen mit Amy Tans (geb. 1952) The Joy Luck Club (1989) und 
dessen erfolgreicher Verfilmung wurden die Romane asiatisch- 
amerikanischer Autorinnen integraler Bestandteil der literarischen 
Landschaft der USA. 

In der amerikanischen Literaturgeschichte werden auch die Werke 
jüdisch-amerikanischer Schriftsteller als relativ eigenständige 
Traditionslinie gehandelt. Hierzu zählen Autoren wie Saul Bellow 
(1915-2005), dessen existenzialistischer Roman Dangling Man 
(1944) von einem aus seiner Identitätskrise in freiwilligen 
Kriegsdienst flüchtenden jungen Mann handelt. Bellows 
erfolgreichster Roman, Herzog (1964), kreist ebenfalls um die 
mentale Krise eines männlichen Protagonisten, des Wissenschaftlers 
Moses Herzog, der Briefe an lebende und tote Personen verfasst, um 
mit sich und der Welt ins Reine zu kommen. Während Bellow nicht 
vordergründig jüdische Themen bearbeitet, thematisieren Autoren 
wie Isaac Bashevis Singer (1902-1991) in der Kurzgeschichte «Gimpel 
the Fool» (1957), Bernard Malamud (1914-1986) in der 
Kurzgeschichtensammlung The Magic Barrel (1958) oder Cynthia 
Ozick (geb. 1928) in ihrer experimentellen Prosa direkt jüdische 
Identität in Amerika. Philip Roth (geb. 1933) hingegen behandelt in 


seinen Zuckerman-Romanen (1974-2007), die um die Figur des 
fiktiven jüdischen Schriftstellers Nathan Zuckerman kreisen, das 
Jüdische verstärkt in Form von Metafiktion. Diese metafiktionale, 
mit Trauma operierende Tradition setzt der Autor Jonathan Safran 
Foer (geb. 1977) mit dem Post-9/11-Roman Extremely Loud and 
Incredibly Close (2005) und dessen Verfilmung (2012) konsequent 
fort. 

Wie stark die Texte eines jüdisch-amerikanischen Autors in die 
amerikanische Populärkultur Eingang finden können, verdeutlichen 
auch die erfolgreichen Romane und Drehbücher von Richard Price 
(geb. 1949). Seine realistischen Dialoge machten ihn bereits in den 
1980er Jahren zu einem gefragten Hollywood-Autor mit mehreren 
Oscar-Nominierungen. Neben der Kooperation mit dem afro- 
amerikanischen Filmemacher Spike Lee für den Film Clockers (1995) 
ist Price in den letzten Jahren durch die Drehbücher zu mehreren 
Staffeln der erfolgreichen TV-Serie The Wire (2002-2008) in 
Erscheinung getreten. Neue Serien wie Dexter (2006-2013), The 
Wire oder Mad Men (seit 2007), deren Handlungsbögen sich oft über 
eine oder mehrere Jahresstaffeln spannen können, übernehmen 
zunehmend epische Erzählformen des narrativen Kinos oder des 
traditionellen Romans. Auf ähnliche Weise adaptierte 2003 der 
jüdisch-amerikanische Dramatiker Tony Kushner (geb. 1956) sein 
mit dem Pulitzerpreis ausgezeichnetes Aidsdrama Angels in America 
(1993) als TV-Miniserie und verfasste unter anderem das Drehbuch 
zu Steven Spielbergs erfolgreichem Filmepos Lincoln (2012). Bereits 
das klassische Hollywoodkino hatte sich während seiner gesamten 
Geschichte immer wieder kanonischer Autoren wie William 
Faulkner oder Sam Shepard für Filmdrehbücher oder 
Drehbuchvorlagen bedient. Neuerdings werden aber gefeierte 
Schriftsteller wie die jüdisch-amerikanischen Autoren Richard Price 
und Tony Kushner auch für episch angelegte Fernsehserien großer 
Pay-TV-Channels verpflichtet, wodurch die Stimmen dieser Autoren 
indirekt ein globales Publikum erreichen. 

Gerade die Literatur von ethnischen Gruppen, denen seit der 
zweiten Hälfte des 20. Jahrhunderts auch in der 
Literaturwissenschaft verstärktes Interesse entgegengebracht wurde, 


zeigt eines der zentralen Grundthemen amerikanischer Literatur 
überhaupt auf: Von den Anfängen in der kolonialen Phase bis in die 
Gegenwart arbeitet sich die amerikanische Literatur am 
sogenannten Anderen ab. Das Fremde, Neue oder Andersartige wird 
als kreative Friktionsfläche für literarische Produktion und 
Selbstdefinition genutzt. Dies kann der neue Kontinent mit seinen 
fremdartigen Ureinwohnern in der Kolonial- oder frontier-Literatur 
sein. Es kann aber auch die eigene Andersartigkeit sein, die sich im 
puritanischen Sendungsbewusstsein der beispielhaften 
Auserwählung manifestiert, oder der republikanische Gegenpol zur 
europäischen Monarchie, der sich in den literarischen Umbrüchen 
des späten 18. Jahrhunderts niederschlägt. Die Aufhebung des 
Anderen, wie sie der Transzendentalismus als Verschmelzung von 
Subjekt und Objekt in der Natur propagiert, ist ebenso eine Variante 
dieses Phänomens wie die Versuche einer Rassenannäherung in der 
Literatur der Bürgerkriegsära. Sogar die Akkulturationsproblematik 
zwischen Amerika und Europa in den Sittenromanen des Realismus 
sowie die Hinwendung zur sozialen Kehrseite der Gesellschaft in 
den Romanen des Naturalismus sind im weitesten Sinne Variationen 
dieses Themas. Auch die Versuche des Modernismus, andere Medien 
wie Film und Malerei bzw. deren Techniken in die Literatur zu 
integrieren oder die Nutzbarmachung serieller Fernsehformate im 
neuen Jahrtausend sind Manifestationen dieser Begeisterung für das 
Andere auf einer strukturellen Ebene. Hand in Hand damit geht eine 
Zuwendung hin zum ethnisch Anderen wie in der Stilisierung des 
Afrikanischen als Möglichkeit der Erneuerung im Roman und Drama 
der Moderne. 

Die Privilegierung «ethnischer» Stimmen in der zweiten Hälfte 
des 20. Jahrhunderts erscheint daher wie eine konsequente 
Weiterführung einer latenten Tiefenstruktur innerhalb der 
amerikanischen Literatur, die sich auf kreative Weise mit dem 
«Anderen» auseinandersetzt. Sind ähnliche Phänomene auch in 
anderen National- oder Kolonialliteraturen teilweise am Werk, ist 
dieses Spannungsfeld von Identität und Alterität in der 
amerikanischen Literatur ein Leitmotiv, das sich über alle Epochen 


und Gattungen zu spannen scheint und ihr dadurch ihren 
unverkennbaren Charakter verleiht. 
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